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Przedstawiciel Sovexportfilmu Władysław Zełdin prezentuje dełegację: Natalia Bieło- 
chwostikowa, Albert Fiłozow, Nikołaj Sizow i Władimir Zalka 


100 filmów rocznie 





MOSFILM 


NA PEŁNYCH OBROTACH 


W Warszawie — jak już informo- 
waliśmy — 21 kwietnia odbyła się 
uroczysta premiera radzieckiego 
filmu „Teheran 43" Aleksandra Ało- 
wa i Władimira Naumowa. Film — 
nagrodzony Złotym Medalem naze- 
szłorocznym festiwalu w Moskwie — 
wszedł na polskie ekrany w czasie 
Dni Leninowskich i obchodów ro- 
cznicy Układu o Przyjaźni, Pomocy 
Wzajemnej i Współpracy między 
Polską a Związkiem Radzieckim. Na 

- premierze obecni byli: członek Biu- 
ra Politycznego, sekretarz KC PZPR 
Hieronim Kubiak, przewodniczący 
ZG TPPR Stanisław Wroński, wice- 
minister kultury i sztuki, szef kine- 
matografii Stanisław Stefański oraz 
ambasador ZSRR w Polsce Boris 
Aristow. Do Warszawy przybyła de- 
legacja filmowców radzieckich: Ni- 
kołaj Sizow, zastępca przewodni- 
czącego Państwowego Komitetu 
do spraw Kinematografii ZSRR, 
a zarazem dyrektor generalny wy- 
twórni „„Mosfilm”', aktorzy występu- 
jący w „Teheranie'' — Natalia Bieło- 
chwostikowa i Albert Fiłozow oraz 
zastępca redaktora naczelnego Ko- 
legium Scenariuszowego Goskino 
Władimir Zaika. 

Na konferencji prasowej Nikołaj 
Sizow powiedział: 

„Niestety, nie mogli przybyć do 
Polski twórcy filmu. Ałow jest chory, 
a Naumow za kilka dni rozpoczyna 


zdjęcia do filmu „„Brzeg” na podsta- 
wie książki Jurija Bondariewa. 
Współscenarzysta, znany drama- 
turg Michaił Szatrow, przebywa 
w Ameryce Południowej. 

Film Ałowa i Naumowa wzywa do 
czujności w bardzo skomplikowa- 
nej i napiętej obecnie sytuacji na 
świecie. Zwraca uwagę, iż terro- 
ryzm nie jest zjawiskiem przypad- 
kowym, jego korzenie tkwią w fa- 
szyzmie. Historyczne wydarzenia 
mają współczesną wymowę. 

Plany „Mosfilmu”'? Jako najwię- 
ksza radziecka wytwórnia, realizu- 
jąca tylko dla kin około 100 filmów 
rocznie, staramy się produkować 
filmy różnorodne gatunkowo i te- 
matycznie. Nie wszystkie spełniają 
nasze oczekiwania, zwłaszcza 
w dziedzinie rozrywki. Ale są filmy, 
którym ze względu na autorów i te- 
matykę towarzyszy ogromne zain- 
teresowanie. Do takich utworów 
należą niewątpliwie „Czerwone 
dzwony”, film Siergieja Bondarczu- 
ka. o amerykańskim dziennikarzu 
i rewolucjoniście Johnie Reedzie, 
o jego zafascynowaniu rewolucją 
meksykańską i październikową. Ju- 
lij Rajzman zakończył pracę nad 
współczesnym dramatem obycza- 
jowym „Życie prywatne”. Grigorij 
Czuchraj przygotowuje film o bitwie 
stalingradzkiej, a Jurij Ozierow o bi- 
twie pod Moskwą. Marlen Chucyjew 


pracuje nad filmem o Aleksandrze 
Puszkinie. Nie zapominamy także 
o amatorach śmiechu. Dla nich Julij 
Gajdaj nakręcił zwariowaną kome- 
dię „Totolotek'', a dwie następne — 
„Gladiator” i „„ Dworzec dla dwoj- 
ga' — są w realizacji. 


Andriej Tarkowski? Twórca 
„Stalkera” realizuje we Włoszech 
film dla tamtejszej telewizji. 


W .„Nostalgii'* przewijają się dwie 
sprawy: Włochy widziane oczyma 
radzieckiego przybysza i jego 
wspomnienia o kraju ojczystym, 
o dzieciństwie. 

Zespół debiutów „Mosfilmu'”? 
Przez ponad trzy lata przewinęło 
się przez zespół ponad 60 młodych 
reżyserów i operatorów, z których 
większość udowodniła na ekranie, 
półgodzinnymi filmami, że są twór- 
cami utalentowanymi, wrażliwymi 
i dobrze przygotowanymi do zawo- 
du. Filmy z tego zespołu, w zasadzie 
nie przewidziane do publicznego 
rozpowszechniania, zdobyły parę 
nagród na międzynarodowych fes- 
tiwalach. Z kilku prac debiutantów 
ułożyliśmy trzy pełnometrażowe 
spektakle, które cieszą się w kinach 
powodzeniem, a dwa następne są 
w przygotowaniu” 

Popularna aktorka Natalia Bieło- 
chwostikowa gra w „Teheranie 43" 
podwójną rolę, matki i córki. „Po 
raz pierwszy — stwierdziła — stanę- 
łam przed tak trudnym zadaniem. 
W dodatku grałam kobietę z innego 
świata, świata czasów wojny, Fran- 
cuzkę rosyjskiego pochodzenia. 
Debiutowałam trzynaście lat temu 
w filmie „Nad jeziorem” mojego 
profesora Siergieja Gierasimowa, 
praca przed kamerą była kontynua- 
cją nauki. Moim partnerem był Wa- 
silij Szukszyn. Już nigdy potem nie 
spotkałam aktora, który by tak po- 
ważnie podchodził do roli. Aprze- 
cież Szukszyn był już znanym pisa- 
rzem. Ta pierwsza rola była dlamnie 
rozstrzygająca, to był mój uniwersy- 
tet. Nie wiem, jak potoczyłoby się 
moje życie, gdyby nie spotkanie 
z Gierasimowem i Szukszynem”. 

Radzieccy goście spotkali się 
z widzami i filmowcami Warszawy 
i Łodzi. Na zakończenie pobytu od- 
było się spotkanie z kierownikiem 
Wydziału Kultury KC PZPR Krzysz- 
tofem Kostyrką, który poinformo- 
wał gości o problemach polskiego 
filmu i przedstawił propozycje dal- 
szej współpracy z kinematografią 
ZSRR. W spotkaniu uczestniczyli 
wiceminister Stanisław Stefański 
oraz radca ambasady ZSRR Oleg 
Brykin. (bz) 


Bez Złotego Pegaza 





Nagrody Przeglądu 


w Zakopanem 


25 kwietnia zakończył się XII 
Przegląd Filmów o Sztuce w Zako- 
panem. Jury, któremu przewodni- 
czył prof. Zbigniew Czeczot-Ga- 
wrak, postanowiło nie przyznawać 
pierwszej nagrody - Złotego 
Pegaza. 


Trzy równorzędne drugie nagro- 
dy — Srebrne Pegazy — przyznano 
filmom: „Śladami Tadeusza Mako- 
wskiego” reż. Andrzeja Barańskie- 
go, „Idę ku moim narodzinom” reż. 
Ryszarda Nakoniecznego (oba fil- 
my z WFO) i „Pierwszy film" reż. 
Józefa Piwkowskiego (SMFF „Se- 
mafor''). 


Brązowe Pegazy otrzymały filmy: 
„Zamalować i pozłocić” reż. Ale- 
ksandry Dendor (OTVP w Katowi- 
cach), „Konrad Krzyżanowski” reż. 
Konstantego Gordona  (WFO), 
„Droga na Olimp" reż. Zofii Haloty 
(TVP w Warszawie) i „Hamadria” 
reż. Jacka Schmidta (WFO). 


„Pax vincit" real. Zofii Oraczew- 
skiej (SMF) otrzymał nagrodę spe- 


cjalną jury — Brązowego Pegaza dla 
filmu animowanego. 

Dziennikarze akredytowani przy 
festiwalu wyróżnili swoją nagrodą 
Józefa Robakowskiego za film 
„Witkacy” (WFO), a widzowie przy- 
znali palmę pierwszeństwa „Drodze 
na Olimp", „Polskiej Kronice Non- 
-camerowej nr 1" Juliana Antonisza 
(SFA) i — oni także — filmowi „Wit- 
kacy”. 

A oto inne nagrody: Muzeum Na- 
rodowego w Kielcach — „Dokumen- 
tacja 1913-1981 — film o twórczości 
i działalności artystycznej Henryka 
Stażewskiego'' reż. Ryszarda Waśki 
(WFO); RSW — „Prasa-Książka- 
Ruch” — reż. Jerzy Popiel-Popiołek 
za filmy „Jak dawniej książki opra- 
wiano” i „Tajemnice rękopisów" 
(WFO); Zakopiańskich Warsztatów 
Wzorcowych — „Dzwon” reż. An- 
drzeja Papuzińskiego (WFO); „Ce- 
pelii'' — „Styl-wnętrza” reż. Mirosła- 
wa Salickiego (Spółdzielcza Wy- 
twórnia Filmowa). 

Widownia zakopiańska obejrzała 
w konkursie 52 filmy z 10 wytwórni. 





W „Czołówce” 





O autorze „Siedmiu 


polskich 


grzechów głównych” 


Reżyser Zbigniew Kociuba pra- 
cuje w wytwórni „Czołówka” nad 
godzinnym filmem dokumentalnym 
„Szkic do portretu z pejzażem pole- 
micznym' według scenariusza na- 
pisanego wspólnie z prof. Jaremą 
Maciszewskim. Będzie to filmo Zbi- 
gniewie Załuskim, pisarzu i publi- 
Cyście, którego książki stały się za- 


rzewiem gorących polemik doty- 
czących naszych dziejów i wpłynęły 
na oceny sensu poczynań militar- 
nych, podejmowanych przez różne 
pokolenia. 

Zbigniew Kociuba współpraco- 
wał ze Zbigniewem Załuskim pod- 
czas ręalizacji filmów „Wyzwole- 
nie'' i „Żołnierze wolności". 





Nie trzy, a sześć i pół 


W artykule „Bić się czy nie bić” 
(Film, nr 2) poinformowaliśmy, że 
trzy odcinki serialu „Najdłuższa 
wojna nowoczesnej Europy” zosta- 
ły zrealizowane według scenariuszy 
Stefana Bratkowskiego. W rzeczy- 
wistości Stefan Bratkowski jest au- 
torem sześciu odcinków, a jeszcze 
jednego — współautorem. 

Przepraszamy. 





Pulsujący strumień 
Rozmowa z reżyserem ALEKSANDREM GONCZAROWEM 
Reżyser Aleksander Gonczarow kończy zdjęcia do filmu o działalności 


Polskiego Czerwonego Krzyża i pomocy międzynarodowej, nadsyłanej do 
Polski za pośrednictwem tej organizacji. Film powstaje w Wytwómi 


Filmów Dokumentalnych. 


— Największy problem dla reali- 
zatora krótkiego, piętnastominuto- 
wego filmu to nadmiar spraw. Tra- 
dycyjna działalność PCK została 
rozszerzona pod naporem lawino- 
wo ujawniających się potrzeb róż- 
nych środowisk. Kryzys dotknął nie 

_ tylko stałych podopiecznych PCK, 
dzieci i starców, ale i wielu innych 
ludzi, słabych, mniej odpornych, 
a także niektóre szpitale i punkty 
sanitarne. Do tego doszły dodatko- 
we problemy związane ze stanem 
wojennym i klęską powodzi, a więc 
pomoc powodzianom i zaintereso- 


wanie warunkami pobytu interno- 
wanych, stanem ich zdrowia, wyży- 
wieniem, warunkami sanitarno-hi- 
gienicznymi oraz losami ich rodzin. 
Wszystkie ogniwa PCK, opierające 
się na ogół na bezinteresownej pra- 
cy aktywistów, starały się dotrzeć 
do ludzi najbardziej potrzebujących 
pomocy. 

© Zdjęcia spustoszeń wywoła- 
nych przez Wisłę robią duże wra- 
żenie... 

— Zekipą PCK odwiedziliśmy po- 
wodzian pod Gąbinem. Dwaj chłop- 


Przedstawiciele Międzynarodowego Czerwonego Krzyża przekazali samochody „Ny- 
Fot. CAF 


sa" kupione dia PCK 





cy, 10- i 12-letni, przemarznięci na 
kość, pilnują domu, który w każdej 
chwili grozi zawaleniem. Szczątki 
szafy znalazły się pod stodcłą, ro- 
wer na kikutach jabłoni. Dalej — 
dziesięcioosobowa rodzina bezrad- 
nie krzątająca się wokół podmytego 
domu. Takie sytuacje pamięta się 
długo. Członkowie PCK dostarczyli 
żywność, ciepłą odzież, koce po- 
chodzące z darów krajowych i za- 
granicznych. Pomoc międzynaro- 
dowa dla powodzian jest różnorod- 
na — od lekarstw, środków higieny 
osobistej, odzieży, namiotów i żyw- 
ności, aż po urządzenia do dezynfe- 
kcji wody pitnej i aparaty do osusza- 
nia terenów. Ta pomoc umożliwia 
przeżycie najtrudniejszych, pierw- 
szych tygodni, ale domy i gospodar- 
stwa będące podstawą egzystencji, 
trzeba odbudowywać własnymi 
rękami. 


© Kim są ofiarodawcy? 


— Międzynarodowy Komitet 
Czerwonego Krzyża, Liga Stowa- 
rzyszeń Czerwonego Krzyża iwcho- 
dzące w jej skład organizacje 20 
krajów samorzutnie pospieszyły 
nam z pomocą już w ubiegłym roku. 
Obecnie ilość darów została zwię- 
kszona. Miesięcznie nadchodzi 
tymi kanałami — bo jest również sze- 
roka akcja organizacji charytatyw- 
nych i religijnych — ponad 3 i pół 
tony lekarstw, sprzętu, żywności 
i odzieży. Chciałbym jednak pod- 
kreślić, że przez wiele lat PCK brał 
aktywny udział w różnych akcjach 
pomocy dla krajów Trzeciego Świa- 


ta, a także dla ofiar trzęsień ziemi 
we Włoszech i Jugosławii. Ta po- 
moc przybiera bardzo różnorodne 
formy, od spontanicznej zbiórki 
żywności i odzieży pod auspicjami 
Czerwonego Krzyża po realizację 
pilnych zamówień na medykamenty 
konieczne dla ratowania życia. Na 
szczególną uwagę zasługują długo- 
falowe akcje podejmowane przez 
Skandynawów, Norweski Czerwony 
Krzyż przysłał 1000 zapłodnionych 
wysokomiecznych jałówek. Obda- 
rowani polscy hodowcy zobowiąza-* 
ni zostali do bezpłatnego przekaza- 
nia pierwszego cielaka następnemu 
rolnikowi, a także 1500 litrów mleka 
do dyspozycji PCK. Polskie organi- 
zacje zapewniły transport lotniczy. 
Na Okęciu filmowaliśmy wyładowy- 
wanie krów pod opieką norweskich 
weterynarzy. Ofiarodawcy czuwać 
będą nad prawidłową hodowią tych 
krów do końca 1985 roku. Będzie to 
trudna lekcja dla polskich rolników 
— idzie o sprostanie najlepszym 
wzorom hodowlanym. Asystowaliś- 
my także przy przekazywaniu 
pierwszej partii 60 samochodów 
dostawczych „Nysa'” zakupionych 
przez Szwedzki Czerwony Krzyż dla 
PCK. 

Ta pomoc przypomina pulsujący, 
żywy strumień. W czasie 12 dni 
zdjęciowych operator Tatiana Dęb- 
ska zarejestrowała tylko niewielki 
wycinek różnorodnych działań 
Czerwonego Krzyża w drugiej poło- 
wie kwietnia. 


Rozmawiał 
BOGDAN ZAGROBA 


Dwie książki z Wrocławia 


Od paru lat dużą aktywność wy- 
dawniczą wykazuje Pracownia Fil- 
moznawcza Instytutu Filologii Pol- 
skiej Uniwersytetu Wrocławskie- 
go. Jej świadectwem są dwa nowe 
tomy studiów opublikowanych pod 
redakcją prof. Jana Trzynadiow- 
skiego w roku m przez Wy- 
dawnictwo Uniwersytetu im. Bole- 
sława Bieruta. 


FILM: SZTUKA I IDEOLOGIA 


Na tom składają się materiały 
dwóch sesji naukowych z lat 
1977-78, poświęconych filmowi ra- 
dzieckiemu i polskiemu. Część 
pierwsza omawia problematykę 
wartości w kinie radzieckim lat 
dwudziestych i trzydziestych oraz 
twórczość Wasilija Szukszyna i An- 
drieja Michałkowa-Konczałowskie- 
go. W drugiej części znalazły się 
m.in. prace Alicji Helman („Modele 
adaptacji filmowej. Próba wprowa- 
dzenia do problematyki”) i Jana 
Trzynadlowskiego — („Batalistyka: 
przygoda czy ideologia?'). 650 
egz., 159 str., cena 37 zł. 


W KRĘGU FILMU POLSKIEGO 
XXXV-LECIA 

Książka jest plonem sesji nauko- 
wej zorganizowanej w kwietniu 
1970 roku podczas Obornickich 
Spotkań Filmowo-Literackich. Jest 
to zbiór prac obejmujący bardzo 
szeroki wachlarz zagadnień — od 
kina polskiego wobec stanu świa- 
domości społecznej, przez analizy 
różnych filmów i seriali, aż po od- 
biór filmu przez młodzież. 850 egz., 
287 str., 60 zł. 





Na okładce: 
EWA FLORCZAK 


Fot. Serge Sachno 





z 








ostatnich dniach 
sierpnia 1939 roku transporty 
wojsk polskich biegnące na 
zachód — ku Borom Tuchol- 
skim, ku Pszczynie, Warcie 
i Widawce, ku klęsce — roz- 
brzmiewały bojowymi okrzy- 
kami: „Na Berlin”, „„Zapędzi- 
my Hitlera z powrotem do 
dziury”. Na stacjach żegnano 
się: „Do zobaczenia na Unter 
den Linden...” 

Po pięciu latach i ośmiu 
miesiącach, w początku maja 
1945 r., nacierając wzdłuż 
Charlottenburgstrasse w ślad 
za radzieckimi czołgami mar- 
szałka Bogdanowa wdarli się 
polscy piechurzy na Unter 
den Linden. Pod Branden- 
burską Bramą  zazieleniały 
wrześniowe, rogate polówki. 


Dziecinnie buńczuczne za- 
wołanie sprzed lat stało się 
historycznym faktem. 

(...) Wielka wojna narodów 
przeciwko faszyzmowi za- 
kończyła się wielkim zwycię- 
stwem. Mała wojna narodu 
polskiego zakończyła się 
zwycięstwem "podwójnym: 
zwycięstwem w wojnie z ob- 
cym najeźdźcą o niepodle- 
głość oraz zwycięstwem re- 
wolucji ludowej, zwycięs- 
twem sił postępu, otwierają- 
cym drogę do socjalizmu. 
W tym podwójnym — zewnę- 
trznym i wewnętrznym, naro- 
dowym i społecznym sukce- 
sie kryje się najistotniejszy, 
nieprzemijający wynik nasze- 
go zwycięstwa w wojnie. Zwy- 
cięstwo to oznaczało zasad- 


„Ostatnie dni” reż. Jerzego Passendortera 


nicze odwrócenie niekorzyst- 
nego dotychczas dla naszego 
narodu nurtu dziejowego 
i stworzenie nowych warun- 
ków dla rozwoju państwa pol- 
skiego, pomyślnych z punktu 
widzenia jego położenia geo- 
graficznego (rozumianego ja- 
ko czynnik polityczny i strate- 
giczny), powiązań międzyna- 
rodowych, wewnętrznej 
struktury narodowościowej 
i klasowej oraz bazytechnicz- 
nej i gospodarczej. Zwycięs- 
two w wojnie wyzwoleńczej 
1939—1945, wyzwolenie naro- 
dowe i społeczne oznaczało 
zasadniczy zwrot w historii 
naszego narodu. 


ZBIGNIEW ZAŁUSKI 


z „Przepustki do historii” 


CO PRAWDĄ, 
A GO MITEM 


zym jest historia i jakie ma do spełnie- 
nia funkcje społeczne? Jeśli z historii 
mamy czerpać wiedzę i prawdę o nas 
samych, o naszej przeszłości, to kto 
orzeka o prawdzie historycznej? Prawda 
jako kategoria filozoficzna ma swoją ścisłą 


WITOLD 
BIEGAŃSKI 


JEST? 


definicję. Nas to jednak nie interesuje; wy- 
starczy jeśli stwierdzimy, że odczucia spo- 
łeczne historii muszą być jak najbliżej rze- 
czywistości znanej ze źródeł. Z merytorycz- 
nego punktu widzenia dla przekazu prawdy 
jest zupełnie obojętne jak to robimy, w ogól- 


„Pięciu” Pawła Komorowskiego 








„Kwiecień” Witolda Lesiewicza 


nej formie. Najlepiej, gdy jest to sposób 
maksymalnie ścisły, wręcz oschły. Prawda 
historyczna nie jest zatem łatwa do przeka- 
zywania, a cóż dopiero do popularyzowa- 
nia. Oczywiście zdarzają się wyjątki. Ale na 
ogół do źródeł sięgają głównie profesjona- 
liści i niekiedy miłośnicy historii. Przeciętny 
odbiorca najchętniej lubi gotowe, powie- 
działbym spreparowane, opowieści zbele- 
tryzowane. Otóż to. W tym miejscu dotyka- 
my roli mitów; mówi się o nich, że są „fan- 
tastycznymi historiami”, uznawanymi bez 
dowodów,  ubarwionymi _„wymyślonymi 
szczegółami historii o jakiejś postaci lub 
o jakimś fakcie, wydarzeniu”. W konsek- 
wencji wydarzenia, które mają bogatą lite- 
raturę są znane najlepiej. 

Zmarły niedawno, nieodżałowanej pa- 
mięci płk dr Eugeniusz Olczyk uszeregował 
w swojej książce „Druga wojna światowa 
w świadomości współczesnych Polaków” 
(opracowanej na podstawie badań ankieto- 
wych) najpopularniejsze bitwy polskie 
w drugiej wojnie Światowej. Na trzech 
pierwszych miejscach znalazły się: Wester- 
platte, Monte Cassino i Lenino. Ankietowa- 
ni na 14 bitew poddanych ocenie nie wie- 
dzieli nic lub prawie nic o bitwie 2 Armii 
Wojska Polskiego pod Dreznem j Budziszy- 
nem, a przecież żołnierze gen. Świerczew- 
skiego bili się mężnie i ofiarnie. 2 Armia 
zatrzymała wojska feldmarszałka Ferdinan- 
da Schórnera, który szedł na odsiecz Berli- 
nowi. 2 Armia nie miała wszakże swego 
piewcy, podczas gdy popularyzatorem We- 
sterplatte i Monte Cassino był sam Melchior 
Wańkowicz. 

Zrozumiałe, że literatura i — najczęściej 
w jej konsekwencji — sztuka jest tylko jed- 
nym ze sposobów zainteresowania danym 
faktem historycznym. Inne bywają niewia- 
domego pochodzenia, jak np. niezwykłość 
wydarzenia, osobowość bohatera, ideały, 
o które ów bohater toczy walkę. 

Najtrudniej chyba ekscytować się co- 
dziennością, tj. tym co znajduje się w zasię- 
gu bezpośredniego doświadczenia. O żoł- 
nierzu powiada się: dobry jest ten żołnierz, 
który jeśli nie maszeruje to śpi. Wprawdzie 
powiedzenie to pochodzi z epoki napoleoń- 
skiej, ałe — jak dotąd — pasuje również i do 
naszych czasów. Pozostaje zatem problem: 
jak z codzienności żołnierskiej zrobić atrak- 
cyjną, zapierającą dech w piersiach, boha- 
terską epopeję żołnierską? I jeśli się uda, to 
czy jesteśmy bliżsi czy dalsi od prawdy? 


Przykładem może być powieść Gąsiorow- 

skiego „Huragan”. Jestem byłym żołnie- 

rzem 1 Armii Wojska Polskiego. Poprzedni- 
czką .naszej Armii była Armia Andersa 

w ZSRR. Andersowcy — tak ich nazywano. 

Nas — Berlingowcami. I my, i oni wyrastaliś- 

my z tej samej polskiej gleby, ze skupisk 

ludności polskiej w Związku Radzieckim, 
jakie uformowały się tam po wrześniu 

1939 r. Oni byli od nas starsi wiekiem o 3-5 

lat. Stąd oni pierwsi trafili do wojska; my 

wszakże byliśmy pierwsi w boju, a potem 

w Kraju. Nasza droga była krótka, właściwie 

najkrótsza z możliwych, chociaż też liczyła 

setki kilometrów. Po drodze nam było Leni- 

no, gdzie byliśmy już w październiku 1943 

roku; im - Monte Cassino w maju 1944 roku. 

Niestety, Monte Cassino nie leżało na szła- 

ku. Trudno zatem wytłumaczyć racjonal- 

ność wyboru okrężnej drogi do Polski — cel 
zmagań i usprawiedliwienie wyrzeczeń. Nie 
obwiniajmy żołnierzy — są tylko wykonaw- 
cami. Decyzje podejmowali politycy i gene- 
rałowie. To ich pytajmy: dlaczego nie wszy- 
scy żołnierze polscy mogli dostąpić przywi- 
leju bezpośredniej walki o kraj z bronią 

w ręku. Andersowcy wracali do kraju w kilka 

lat po wojnie, w transportach repatriowa- 

nych żołnierzy. Różne też były powitania. 

Zołnierzy Polskich Sił Zbrojnych na Zacho- 

dzie witały tłumy na drogach i ulicach miast 

Słonecznej Italii, Francji, Belgii, Holandii. 

Zołnierzy 1 i 2 Armii tylko ludność Lubelsz- 

czyzny, Mazowsza, Kujaw i Wielkopolski. 

Ale byli to rodacy. Pamiętam dobrze ów 

dzień. Była pełnia lata 1944 r. Pola Lubelsz- 

czyzny złociły się łanami dorodnej pszenicy. 

Prawie już dojrzałej. Szliśmy ze Wschodu, 

do Polski, której łaknęliśmy ze wszystkich 

sił. Pamiętam entuzjazm witających, ale też 
zauważalną niekiedy rezerwę, czasami 
wręcz chłód spojrzenia. Patrzyli i obserwo- 
wali — co to za wojsko, czy na pewno pol- 
skie? A jednak to było autentyczne Wojsko 

Polskie. Mimo to lody pękały powoli. Sto- 

pniowo zawiązywały się przyjaźnie i goręt- 

sze uczucia, zwłaszcza tam, gdzie stacjono- 
wały oddziały. W Kraju nadal działało po- 
dziemie. Wypatrywało Wojska Polskiego 

z Zachodu. Nasz szlak bojowy, wcale nie 

mały, był jak gdyby niedoceniany. Czy słu- 

sznie? Porównajmy. Oto przykłady: 

— bitwa pod Lenino trwała trzy dni. Brało 
w niej udział 11500 żołnierzy. Straty 
wyniosły — 488 poległych; 

— walki pod Dęblinem i Puławami prowa- 
dziły w ciągu ośmiu dni oddziały 1 AWP, 
które liczyły tutaj łącznie 37338 żołnie- 
rzy. Ich zadaniem było sforsować Wisłę 
i wywalczyć przyczółki na zachodnim 
brzegu rzeki. Zginęło 308 żołnierzy; 

— walki obronno-zaczepne 1 AWP na przy- 
czółku warecko-magnuszewskim cią- 
gnęły się 35 dni; zginęło 630 żołnierzy; 

- próby pomocy powstańczej Warszawie 
były podejmowane w ciągu 8 dni i kosz- 
towały 1 AWP, liczącą 68 240 żołnierzy, 
życie 1086 osób; 

— działania 1 AWP na Pomorzu prowadzo- 
ne siłami 74 tys. żołnierzy trwały 36 dni 
i zostały opłacone stratami 4622 ludzi; 

— bitwa o Kołobrzeg (12 dni) pochłonęła 
1126 istnień ludzkich; 

— w operacji berlińskiej, 21-dniowej, obie 
armie polskie straciły łącznie 7270 żoł- 
nierzy na stan 140 tys. 

Polskie Siły Zbrojne na Zachodzie brały 
udział w licznych operacjach alianc- 
kich: 

— w kampanii francuskiej 1940 r. łącznie 
około 25 tys. żołnierzy; straty wyniosły 
2200 osób; 

— w bitwie o Rzym w 1944 r. około 50 tys. 
żołnierzy polskich, straty wyniosły 3779 
żołnierzy; 

— w operacjach w północnych Włoszech 
około 56 tys. żołnierzy, straty — 1480 
osób; 

— w końcowych działaniach w Niemczech 
północnych około 25 tys., straty — 700 
osób. 


Skala wysiłku bojowego i poniesionych 
strat bojowych jednostek ludowego Wojska 
Polskiego i Polskich Sił Zbrojnych na Za- 
chodzie jest zbliżona. Różnice przemawiają 
raczej na korzyść ludowego Wojska Pol- 
skiego. 

Inna interpretacja, oderwana od realiów, 
stwarza mity. Historia jest wiedzą i nauką, 
która powinna propagować prawdę. u 
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DOM DLA SUBTELNYCH (Dom za neżni duszi). Reżyseria: Jewgieni Michajłow. Wykonaw- 
cy: Płamena Getowa, Cwetana Dankowa, Kiriakos Archiropulos i inni. Bułgaria, 1980 





fii bułgarskiej rolę podobną do 

budapeszteńskiego Studia Beli 
Balazsa, jest producentem filmu mło- 
dego reżysera Jewgenia Michajłowa, 
pod ironicznym tytułem „Dom dla 
subtelnych” 

Od razu narzuca się porównanie 
z  „Aktorami _prowincjonalnymi" 
Agnieszki Holland. Nie tylko z powodu 
tematu, choć i to, naturalnie, też. Bo- 
haterką jest bowiem aktorka prowin- 
cjonalnego teatru. Analogie tkwią jed- 
nak także w warstwie stylistycznej 
Styl reżyserii Michajłowa bierze się 
z dziedzictwa nowej fali. Narracja jest 
powolna, pełna dygresji, nie zacho- 
wuje ciągłości, stopniowo tylko wpro- 
wadza w sytuację, pełną zrazu niejas- 
ności i niewiadomych. 

Gdy informują nas znienacka, że 
milicja nakazuje przynieść matce bo- 
haterki przybory toaletowe i pantofle, 
a o matce nie było dotąd w ogóle 
mowy, to ta skąpa informacja stwarza 
widzowi od razu trzy lub cztery roz- 
bieżne możliwości interpretacyjne na 
temat okresu akcji, charakteru matki, 
rodzaju jej działalności, zaintereso- 
wania tą działalnością ze strony milicji 
itd. Michajłow nie śpieszy się z wyjaś- 
nianiem, przeskakuje do innych wąt- 
ków, pozornie o matce zapominając, 
a gdy się tego najmniej spodziewamy 
— powraca do sprawy i pokazuje, że 
matka napisanymi i nie wysłanymi lis- 
tami wytapetowała część swego 
skromnego mieszkanka. Niech widz 
sam sobie składa te niepełne dane 
i wysnuwa wnioski 


ofijskie Studio Eksperymental- 
S ne, spełniające w kinematogra- 





Bardzo lubię filmy, które poczesne 
miejsce wyznaczają przypadkowi - 
bezinteresownemu, nawet niekiedy 
niewygodnemu twórcy. To może do- 
wodzić, że patrzymy na życie nieupo- 
zowane, takie, jakim ono jest, nie zaś 
takie, jakie być powinno zdaniem 
twórcy. Dlatego podoba mi się, gdy 
kamera wykrywa w bardziej niż nieza- 
możnym mieszkaniu rodziców boha- 
terki jakiś absurdalny gobelin francu- 
ski ze sceną jakby z dworu Ludwika 
XIV, albo gdy w otoczeniu teatru ujaw- 
nia się — ładnie wykonana aktorsko — 
postać debilowatego faktotum 
w ogromnym kapeluszu, zwanego 
Genczo. Już mniej bezinteresowny 
dramaturgicznie (bo charakteryzujący 
bohaterkę) jest zawieszony w teatral- 
nej garderobie portret Szekspira 
z uszminkowanymi na czerwono 
wargami. 

Te i podobne środki, skądinąd inte- 
resujące, zdarzają się przede wszyst- 
kim w filmach, do których przyzwy- 
czaiła nas nowa fala, tzn. w których 
dzieje się niewiele, albo nic. Między 
kategorią „„niewiele” i kategorią nic” 
film Michajłowa znajduje się zdecydo- 
wanie bliżej tej ostatniej: niepodobna 
streścić jego akcji. To, naturalnie, nie 
jest zarzut. To tylko stwierdzenie 
oczywistości. Michajłow nie zrobił te- 
go filmu, by opowiedzieć widzom o ja- 
kimś niezwykłym wydarzeniu. Co za- 
tem było motorem jego działania? 

Portret kobiecy. Portret dziewczy- 
ny, aktorki Wery, która z więcej niż 
skromnych warunków wybiła się na 
ponętny status „artystki”” i idola małej 
może, prowincjonalnej, ale obcho- 





dzącej bohaterkę społeczności. Tu 
otwieram nawias: reżyser dość nieu- 
dolnie sprawił się z wyobrażeniem mi- 
ru, jakim cieszy się Wera w swoim 
mieście, bo zadowolił się głównie 
oświadczeniem ojca na ten temat. 
Szkoda, od tego w znacznej mierze 
zależą przedstawione nam reakcje bo- 
haterki. 

Otóż ten portret nie jest z pewnoś- 
cią portretem upiększonym. Aktorka 
w pracy nad nową rolą nie przejawia 
inwencji, nie udziela się jej święty 
ogień teatralnego reżysera. Prowadzi 
swobodne życie, romansuje z jakimś 
zmotoryzowanym chłopcem ze stoli- 
cy, uwodzi żonatego i dzieciatego ar- 
chitekta, a na domiar złego przyjmuje 
w dość niedwuznacznym celu zapro- 
szenie na kolację ze strony miejsco- 
wego prominenta. Nie jest to konter- 
fekt panegirycznie podretuszowany, 
o nie; ale czy wiarygodny? 


Płamena Getowa nie czuje się nie- 
stety dobrze w roli zmysłowej kokoty, 
żyjącej dla przyjemności. Poza finało- 
wą sceną sugestywnego tańca solo, 
wyzywającego podniecenie partnera, 
jej kontakty z mężczyznami, z całym 
światem, mają raczej charakter depre- 
syjno-cierpiętniczy. Jej postarzała, 
zmęczona twarz jest handicapem, 
który powinna wyrównywać gestami, 
miękkością, temperamentem, kokie- 
terią — licho wie, czym jeszcze. Tym- 
czasem Getowa wygląda raczej jak 
nauczycielka na zebraniu dla rodzi- 
ców, którą bolą zęby. 


Zgadujemy, że dla tej postaci film 
stworzy jakąś pozytywną przeciwwa- 
gę. Przeciwwaga ma czarną brodę, 
trampki i jest reżyserem sztuki teatral- 
nej o nestinarach. I to jest najlepszy 
pomysł filmu. Nestinarowie są sektą 
góralską, która rytualnymi tańcami 
odkupuje swoje i cudze grzechy. Ich 
wiara jest tak głęboka, że tańczą boso 
na rozżarzonych węglach, nie wypa- 
dając z rytmu. Ale nestinarów właści- 
wie już nie ma, bo ludzie wiarę stracili 
— jak mówi ktoś w filmie. Tylko wtręty 
z amatorskiego niemego filmiku, au- 
tentycznego lub zrobionego na auten- 
tyk, dowieść mają istnienia nestina- 
rów. No i sztuka, realizowana w pro- 
wincjonalnym teatrze, w której boha- 
terka odtańczyć ma rytualny taniec, 
ale jej to nie wychodzi 


Jedna z końcowych scen filmu, to 
montaż analogii: nogi tańczącej przed 
swym notabiem Wery i nogi fanatyczki 
z amatorskiego filmiku, tańczącej 
w ognisku. I jeszcze ów brodaty reży- 
ser, krzyczący z zapiekłą urazą odtrą- 
conego kochanka: „Masz 26 lat, szla- 
jasz się i to wszystko!''. On chciałby 
Werę nakłonić, by bez wahania wcho- 
dziła boso na rozżarzone węgle. Dla 
odkupienia siebie? Innych? 

Wyznam, że ów sympatyczny za- 
miar moralny obu reżyserów — tego 
teatralnego i samego Michajłowa — 
wydaje mi się cokolwiek minimalisty- 
czny. Gdy wspomniałem o naszych 
„Aktorach prowincjonalnych” — mó- 
wiłem o podobieństwach: temat, śro- 
dowisko, styl. Ale u Holland rysunek 
bohaterów wpisany był w pewne realia 
społeczne, w pewne reguły między- 
ludzkiego współżycia, wśród których 
czyjś niefrasobliwy temperament był 
tylko jednym z elementów szeroko po- 
myślanej mozaiki, rysującej pewien 
stan umysłów pewnego środowiska 
w pewnym określonym miejscu 
i czasie. 

Oczywiście fascynujący film po- 
wstać może i bez tych szerszych impli- 
kacji, cały skoncentrowany na postaci 
jednej dziewczyny (np. tej młodej ak- 
torki teatralnej z „Wszystko o Ewie" 
Josepha Mankiewicza, która per faset 
nefas wkręca się na miejsce renomo- 
wanej gwiazdy). Ale Michajłow w swo- 
im portrecie nie stwarza pełnego ob- 
razu. Tu i ówdzie trafnymi pociągnię- 
ciami pędzla nakłada na płótno ekra- 
nu żywe barwy, ale tuż obok pozosta- 
wia wiele białych plam, których nie 
jest w stanie zapełnić nawet życzliwa 
wyobrażnia widza. 

Czy Wera nie umie, czy nie chce 
zatańczyć jak stara nestinarka? Bo 
coś przecież umie, skoro wypromo- 
wana została na miejscową gwiazdę? 
Czy przeszkadza jej nieuporządkowa- 
ne życie erotyczne? Czy Melpomena 
w owym prowincjonalnym mieście zy- 
skałaby, gdyby Wera udała się do 
Urzędu Stanu Cywilnego z brodaczem 
w trampkach? Oto pytania, na które 
„Dom dla subtelnych” nie daje odpo- 
wiedzi 


„ JERZY 
PŁAŻEWSKI 


Zobaczmy to jeszcze raz 








Na ekranach przeważają ostatnio powtórki. W tej rubryce raz jeszcze 


omawiamy ciekawsze filmy, powracające do kin na fali wznowień. 





W NOCNYM PARYŻU 
NA BULWARZE 
IM. DOSTOJEWSKIEGO 


film Bressona, do tego 

powtórkowy, w małym 

kinie na uboczu, wybie- 

ra się w zasadzie widz 
zorientowany: kinoman, młody kone- 
ser. Przyszedł dla wybitnego reżysera, 
przyciągnęło go zapewne i nazwisko 
Dostojewskiego (film „Cztery noce 
marzeń" jest uwspółcześnioną i prze- 
niesioną do Paryża adaptacją „Bia- 
łych nocy''). A jednak wszystko okazu- 
je się nie tak: pewne cechy stylu Bres- 
sona owszem, są, zarys fabuły z „Bia- 
łych nocy” również, lecz poza tym nic 
się nie zgadza. Zamiast poetyckiej 
opowieści o miłości do nieobecnego — 
banalna, jeśli jej się dobrze przyjrzeć, 
historyjka polowania jakiejś niewy- 
darzonej panienki na męża, zamiast 
pastelowego portretu miłości niespeł- 
nionej — kartka z pamiętnika mło- 
dzieńca zakochującego się w każdej 
ładnej dziewczynie. 

Jeśli przyjmiemy, że Bresson chciał 
tylko opowiedzieć „Białe noce" — 
ekranizacja jest nieudana. Nieudane 
filmy wielkich stylistów ekranu: utwo- 
ry, w których zamysł, spekulacja, cza- 
sem wręcz doktryna artystyczna prze- 
grywa z siłą realności, z tym, co na 
ekranie po prostu widać. Bywa to jed- 
nak nieraz widowisko fascynujące. 

Podobno istnieje takie amerykań- 
skie powiedzenie: jeśli coś wygląda 


6 


jak kaczka, chodzi jak kaczka i kwacze 
jak kaczka — to jest to kaczka. Jeśli 
dziewczyna z filmu wygląda antypaty- 
cznie, zachowuje się antypatycznie, 
idzie do mężczyzny (oceniwszy przed- 
tem swe wdzięki w lustrze) z konkret- 
nym żądaniem „niech mnie pan stąd 
zabierze” — to film opowiada historię 
antypatycznej dziewczyny, która chce 
wyjść za mąż, gotowa rzucić się do 
Sekwany, jeśli jej się nie uda. Już po 
raz drugi znakomity reżyser ujawnia 
pewną wadę wzroku, rodzaj daltoniz- 
mu podsuwającego myśl o jakiejś 
osobliwej predylekcji. Poprzednio 
w „Łagodnej” (także według Dostoje- 
wskiego) zaangażował dziewczynę 
o twarzy pięknej, lecz zaciętej i złej — 
do roli wcielonej bezbronności... 
I w tamtym filmie z powodu owego 
nieporozumienia nic nie chciało się 
zgodzić. 

Wiadomo, że Bresson nie pozwala 
swoim aktorom (zazwyczaj są to ama- 
torzy) — „grać”. Mają podawać tekst 
z nieruchomą twarzą. Szuka więc od- 
twórców długo, wybiera starannie, by 
zewnętrznym wyrazem odpowiadali 
jego życzeniom. Tymczasem panna 
znów ma kamienne spojrzenie, zacię- 
tą twarz, intonacje pełne złości. Czy 
Bresson patrząc na jej urodę (bo poza 
wszystkim jest piękna) widział kogoś 
zupełnie innego, czy też nie intereso- 


wał go fakt, że perypetie uczuciowe 
pannicy z kamienia będą widzowi 
obojętne? Kim by nie była w oczach 
reżysera, na pewno nie jest tamtą 
urzekającą, pełną wewnętrznego 
światła dziewczyną z Dostojewskiego. 

Druga postać „Białych nocy”: mło- 
dzieniec, najpierw przypadkowy, apo- 
tem zakochany towarzysz nocnego 
oczekiwania dziewczyny. U Dostojew- 
skiego przegrał z uczuciem silniej- 
szym niż jego własne, a może miłością 
jako mitem, w „Czterech nocach ma- 
rzeń” nie uzyskuje odzewu ze strony 
panny, bo po prostu nie ma kwalifika- 
cji na męża. Taką interpretację podsu- 
wa postać dziewczyny. Chłopak na 
pewno nie mógłby jej „stąd zabrać”, 
bo jest za biedny, a do tego trudno 
jego uczucie brać serio: reżyser nie 
bez powodu fotografuje go w stosow- 
nym momencie pod afiszem „Opóra 
comique". Zakochany młodzian prze- 
grywa z osobnikiem dość grotesko- 
wym, bo przytomna Francuzeczka, 
która zastąpiła delikatną, pełną poezji 
dziewczynę z „„Białych nocy”, dosko- 
nale odróżnia malarza od epuzera. 
Opowiada więc Bresson ostatecznie — 
nie wiadomo, czy tak chciał, czy 
wbrew sobie — zupełnie inną historię, 
niż tamta z „Białych nocy”. 

A jednak można znaleźć w filmie 
Bressona wiele — jeśli odrzuci się 


anegdotę. Szczegóły wokół głównego 
tematu, obserwacje luźno związane 
z fabułą zaczynają się wówczas ukła- 
dać w inny film, odtworzona po mis- 
trzowsku nostalgia nocy powołuje do 
życia inną opowieść, o człowieku za- 
gubionym w wielkim mieście. Zaryso- 
wuje się film nie o wielkiej miłości, 
lecz o szukaniu ucieczki w kimś posia- 
danym na własność, o poszukiwaniu 
ratunku przed chorobą, jaką jednost- 
ka słaba lub nadwrażliwa może zapła- 
cić za pewien rodzaj egzystencji. 

Warto przyjrzeć się bytowaniu 
chłopca. Myje pędzie: robi to w taki 
sposób, że nie trzeba więcej by uwie- 
rzyć, iż jest malarzem, obrazy są właś- 
ciwie zbędne. Stoi przy oknie, patrzy 
na krople deszczu, niesie dwie poma- 
rańcze (dla Bressona dowód ubóstwa, 
w Warszawie na sali jęk zachwytu: 
pomarańcze!). Leży na łóżku, sprząta 
pracownię, włącza magnetofon, wo- 
dzi pędziem po płótnie; wszystkie te 
czynności Bresson obserwuje z naj- 
większą uwagą, jakby chodziło o ży- 
cie, jak w „Ucieczce skazańca”. Ale 
tam naprawdę chodziło o życie; tu 
wewnętrzną treścią jest ucieczka od 
życia w nierealność marzeń, w słucha- 
nie bredni o sztuce, w egotyzm. 

Dwoje nieszczęsnych schizoidów 
z filmu Bressona jest niewątpliwie 
ofiarami skrajnej alienacji. Chłopaka 
wyobcowuje nadwrażliwość i rodzaj 
zajęcia, dziewczynę słabość i brak za- 
jęcia, obydwoje — samotność zrodzo- 
na z lęku przed ludźmi. Tłum widzimy 
dopiero w ostatnim ujęciu: wsysa 
chłopca jak odkurzacz. Nie tylko 
dwójka głównych bohaterów ucieka 
przed tłumem w świat nocy. Snują się 
po nocnym Paryżu grupki im podob- 
nych, śpiewając i grając pod murem. 
na ulicy, nastatku płynącym Sekwaną 
Muzykę traktują jako formę kontaktu, 
zwracania się do ludzi, dawania o so- 
bie znać. Przemawiają językiem spro- 
wadzonym do czystej ekspresji uczuć 
Jest w tym ułomność, kalectwo — i na- 
iwna czystość, smutny i wzruszający 
powrót do form pierwotnych. Czyżby 
w całej tej niewesołej ćwierć-komedii 
chodziło o to właśnie, by pokazać try- 
wialność pragnień dziewczyny i kiczo- 
watość marzeń chłopca — jako we- 
wnętrzną treść tamtych śpiewów i gra- 
nia? Czyżby Bresson próbował wywo- 
łać taką właśnie reakcję: śmiech i żal, 
irytację i współczucie zarazem? 
Chciał sprowokować pytanie o to, czy 
ci nieszczęśnicy, ożenieni z gitarą lub 
magnetofonem (na magnetofonie na- 
grywa swe rojenia młody malarz), są 
biedakami przegrywającymi życie, czy 
może godnymi zazdrości wolnymi lu- 
dźmi, podsuwając jednocześnie myśl, 
że i jednym, i drugim? ' 

Tylko mimo wszystko coś się jednak 
nie zgadza. Istota wewnętrznego pęk- 
nięcia filmu polega być może na tym, 
że Dostojewski w „Białych nocach”, 
przedstawiając historię dwojga mło- 
dych, mówił w istocie o wyobcowa- 
nym społeczeństwie — bo żył w takim 
świecie, gdy tymczasem Bresson żyje 
w zupełnie innym. W rzeczywistości. 
którą zna Bresson, wyobcowanie nie 
jest zbiorowym nieszczęściem, lecz 
patologią jednostek czy grup. Może 
więc błąd nie w tym, że za mało jest 
w filmie Dostojewskiego, lecz że za 
dużo? Autor „Zbrodni i kary” był 
świetnym cicerone po mrocznym 
świecie carskiej Rosji, lecz na prze- 
wodnika po Paryżu chyba się nie na- 
daje — nawet nocą. 


BOŻENA 
JANICKA 


CZTERY NOCE MARZEŃ (Quatre nuits 
d'un róveur). Reżyseria: Robert Bresson. 
Wykonawcy: Isabelle Weingarten, Guil- 
laume des Foróts i inni. Francja-Włochy, 
1970 
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List z Dolnego Śląska 


Czy „Festiwal 
wyobraźni” 


nie 


pozostanie 
w wyobraźni? 


Z pewnością dużo czasu upłynie, 
nim będziemy mogli oglądać filmy vi- 
deo we własnych mieszkaniach, choć 
na Zachodzie jest już to powszechne. 
Wprawdzie podejmuje się już w Pol- 
sce różne próby zastosowania tej te- 
chniki, na razie jednak filmy video 
można oglądać tylko na telewizyjnym 
ekranie. Nietrudno przewidzieć, że 
upowszechnienie techniki video 
stworzy nową socjologiczną perspek- 
tywę. Telewizja spełniać zacznie rolę 
nie tylko masowego środka przekazu, 
lecz stanie się także osobistym, indy- 
widualnym sposobem informowania. 


We Wrocławiu studio-video przy 
Akademickim Centrum Kultury „Pała- 
cyk' powstało niedawno, a przygoto- 
wania do „Festiwalu wyobraźni” — 
pierwszego w Polsce festiwalu filmów 
video przerwał stan wojenny. Podob- 
ne studio działa tylko przy AGH w Kra- 
kowie i warszawskim klubie studenc- 
kim „Remont”. Wrocław zdobył po- 
trzebną aparaturę z dwóch źródeł. Już 
pięć lat temu studenccy działacze 
chcieli zorganizować studio telewizyj- 
ne. Wysłano więc zamówienia. Po 
trzech latach, kiedy o pomyśle już 
wszyscy zapomnieli, a w klubie poja- 
wiła się nowa grupa animatorów stu- 
denckiej kultury, zaczęły spadać jak 
z nieba zamówione niegdyś monitory, 
kamery, magnetowid. Tę obfitość 
wzmocniła jeszcze darowizna Wrocła- 
wskiego Ośrodka Telewizyjnego, któ- 
ry pozbył się starego sprzętu instalu- 
jąc sobie nową aparaturę do telewizji 
kolorowej. W ten sposób, ponieważ 
los się uśmiechnął do pasjonatów no- 
wej techniki, można było zmontować 
prawie unikalne w naszym kraju stu- 
dio-video. 


Niewątpliwie stanie się ono pewną 
konkurencją dla Akademickiego Klu- 
bu Filmowego działającego przy „Pa- 
łacyku”. Studio-video dopiero organi- 
zuje swój zespół twórczy i można 
przypuszczać, że zainteresują się nim 
również filmowcy-amatorzy. Pierwszą 
inicjatywą studia miał być „Festiwal 


wyobraźni”. Pomysł ten nie mógł się 
na razie, z powodu stanu wojennego, 
zmaterializować, lecz jest na tyle 
atrakcyjny, że warto o nim opowie- 
dzieć. Tym bardziej że organizatorzy 
sądzą, iż uda im się zwerbować ucze- 
stników również spoza Wrocławia i 
nadać imprezie szerszy, ogólnopolski 
zasięg. 

Krótki, pięcio — dziesięciominutowy 
film video ma być według założeń pro- 
gramowych festiwalu autoprezenta- 
cją twórcy, powiedzieć o nim jak naj- 
więcej. W jaki sposób można przekro- 
czyć granice własnej wyobraźni, prze- 
łamać bariery w widzeniu świata? 
„Festiwal wyobraźni”' byłby pierwszą 
imprezą w cyklu prezentacji filmów 
video poświęconych już innym 
tematom. 


Realizacja obrazów video zajmuje 
znacznie mniej czasu niż przygotowa- 
nie tradycyjnego filmu, nie wymaga 
n.p. obróbki taśmy. Do zrobienia ta- 
kiego filmu może się zabrać również 
ktoś, kto nigdy nie miał do czynienia 
z kamerą. Organizatorzy imprezy gwa- 
rantują pomoc i instruktaż, oddają do 
dyspozycji uczestników sprzęt i taś- 
my. Filmy video trzeba robić na miej- 
scu, w studio, co narzuca pewne ogra- 
niczenia formalne. 


„Festiwal wyobraźni” przewidywał 
także pokaz profesjonalnych filmów 
video, które w Polsce robią głównie 
artyści plastycy, a także szerszą pre- 
zentację aparatury video — spotkanie 
z przedstawicielem zachodniej firmy 
produkującej taki sprzęt. Planowano 
nawet wydanie katalogu ze scenariu- 
szami i dokumentacją z realizacji fil- 
mów video. 

Miejmy nadzieję, że następna rela- 
cja dotyczyć już będzie imprezy, która 
się odbyła, a „Festiwal wyobraźni” 
spopularyzuje nową technikę filmową 
i wskaże artystyczne możliwości jej 
wykorzystania. 


IWONA 
OPOCZYŃSKA 
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Święty 
brud (3) 


ANANAS-CARAVANAS — z tym dziwolągiem niby znaczącym, a w rzeczy 

samej bezznaczeniowym, będącym mieszanką skrzywienia i zachwytu, 

grymasu i podziwu, zeza i czołobitności, budziłem się każdego ranka 
i słyszałem wygrywaną na flecie przez Marysię melodię „Hiszpańskie damy": 

Farewell and adieu to you 

Spanish ladies (bis) 

Dokąd bądź zwracałem swoje oczy, czy też umęczone chaotyczną wędrówką 
nogi, wszędzie wyrastało przede mną owo fatalne BANANAS-CARAVANAS. Nie 
opuszczało mnie ani na krok. 

Paryż to miasto artystów. W tym banalnym stwierdzeniu jest jednak więcej 
grozy niż się to zwykle przypuszcza. Nie spotkałem w Paryżu człowieka, który nie 
byłby artystą już gotowym, skończonym, całkowitym lub artystą początkującym, 
toczącym twarde boje z oporną materią absolutnego wtajemniczenia czy też 
artystą in statu nascendi, obezwładnionym przez moce wieczystego kołowania, 
Proteuszowej zmienności. Nie ma na kuli ziemskiej drugiego podobnego 
miasta, w którym wkładałoby się tyle wysiłku, żeby zostać artystą. 

Któregoś wieczoru poszedłem z Marysią na wernisaż jakiegoś Filipińczyka. 
Salka mała, duszna, ciemna. Ścisk, aw tym ścisku wiszą ponure blachy. Co rusz 
obijam się o te blachy. Stoję na czubkach palców, bo na więcej mnie nie stać. 
Atmosfera nabożeństwa. To nie dlamnie. Wychodzę, azamną po chwili Marysia. 
Obok odbywa się kolejny wernisaż jakiegoś Brazylijczyka. Znów to samo. 
Ciasno, duszno, ciemno. Wikłam się bez przerwy w wiszące rzędem kilimy. I ten 
kult zainscenizowanej powagi. To mnie przerasta. Wychodzę, a za mną po 
jakimś czasie Marysia. Dosłownie tuż za rogiem wernisaż jakiegoś Portugalczy- 
ka. Duszno, ale tu i ówdzie błyskają kaganki. Portugalczyk wystawia rury 
z pleksiglasu. Rura po rurze. I wszyscy jak gdyby w tych rurach doszukują się 
milcząco i majestatycznie kontekstów kulturowych. Mnie każda rura męczy i na 
dodatek brzydko się kojarzy. Wychodzę. A Marysia zostaje, bo spotkała jakiegoś 
Norwega, który ma jutro wernisaż o dwie przecznice dalej. Obiecuje art informel 
i deklamacje. Osobiście wolałbym kieliszek wina i kanapki. 

Otrzymałem jedno i drugie zupełnie niespodziewanie. Zapuściłem się w jakąś 
boczną uliczkę nad Sekwaną i natrafiłem na wernisaż, gdzie pokazywał swoje 
prześmieszne koty znany rysownik Ronald Searle. Nieduża, jasno oświetlona 
salka, a w niej towarzystwo na pół wytworne, mieszane, rozluźnione, gwar, 
śmiech i tak dalej — słowem: establishment artystyczny. Wszedłem i z miejsca 
jakiś grubas z wąsami wręczył mi kieliszek wina i kanapkę. Stałem i patrzyłem na 
te rozwieszone koty z zainteresowaniem. A nawet zacząłem się w nie wpatrywać 
z przejęciem. Ktoś to w końcu zauważył. Podeszła do mnie elegancka panienka, 
zgrabna, powabna, o nieco orientalnych rysach i zaprowadziła w kąt salki, gdzie 
miałem możność wybrać sobie odbitkę graficzną kota wiszącego na żyrandolu, 
z własnoręcznym autografem artysty. Wypiłem wino, zjadłem kanapkę, ukłoni- 
łem się i wyszedłem. 

Ale na tym się nie skończyło. Idę i patrzę, a tu naprzeciwko mnie dwóch 
facetów podąża. Jeden z nich niski, łysawy, w okularach, skądś wydał mi się 
znajomy. Jean-Luc Godard, myślę, czy nie Jean Luc Godard? A ten drugi trochę 
podobny do ulubionego operatora Godarda, Raoula Coutarda. Pracował z nim 
od „Do utraty tchu" aż po „Szalonego Piotrusia”. I czuję nagle, że mnie bierze, 
pociąga, porywa jakiś artystyczno-filmowy kontredans. Ruszyłem za nimi. Oni 
w bok. To i ja w bok. Oni do małego kina studyjnego, to ja też. Dawali „Alicję 
w miastach" Wima Wendersa. Ulokowałem się za ich plecami. Światło zgasło 
i na ekranie poczęły się przesuwać jakieś oniryczne korowody. A ci dwaj przede 
mną szeptali bez przerwy, dialog prowadzili szeptany, a potem zaczęli się 
całować. Wtedy we mnie coś zaczęło krzyczeć: „Ludzie, ja będę kręcić! Bo jakże 
to, być w Paryżu i nie kręcić?! To moja życiowa szansa i moja powinność!”. 

Wstałem i opuściłem salę w połowie seansu. Ruszyłem na poszukiwanie owej 
mitycznej kamery, dzięki której będę mógł opisać dalszy ciąg moich przygód 
paryskich. 

(cdn) 


JERZY 
GÓRZAŃSK! 


1 


Kartka z Hollywood 
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Katharine Hepbum i Henry Fonda w filmie „Nad złotym stawem” 


Fot. Universal 


W darze dla ojca 


Chciałam, aby ten film był darem dła 
mego ojca. —- Te słowa powiedziała Jane 
Fonda przedstawiając film „Nad złotym 
stawem” (On Golden Pond), w którym rolę 
główną gra jej wielki ojciec, dziś już 77- 
-letni Henry Fonda. Jego partnerką jest 


nie mniej słynna aktorka starszego pokole- 
nia - Katharine Hepburn. A sama Jane 
występuje w roli córki. A więc spotkanie 
trzech pokoleń aktorskich — spotkanie, po- 
wiedzmy to od razu, burzliwe, rozegrane 
w scenerii pięknego lata, wody i lasów. 


Doug McKeon, Dabney Coleman, Katharine Hepburn i Jane Fonda 





Książka z dzieciństwa 
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Wiktor Gres to nowe nazwisko w kinie 
radzieckim. Ale jego film dla dzieci — 
„Czama kura" — zdobył na ubiegłorocz- 
nym wszechzwiązkowym festiwalu w Wil- 
nie jedną z głównych nagród i nadal przy- 
ciąga tłumy widzów do kina. Także doro- 
słych. W wywiadzie dla pisma „Sowietskij 
Film" reżyser mówi: 

- Być może dzieje się tak dlatego, że 
każdy z nas nosi w sobie wspomnienie 
ulubionej książki z dzieciństwa. Baśń Anto- 
niego Pogorelskiego „Czarna kura” ma już 
sto dwadzieścia kilka lat. Autor napisał ją 
dla swego siostrzeńca, który wyrósł potem 
na słynnego pisarza — Aleksieja Tołstoja. 
Przeczytałem ją jako dziecko i nigdy nie 
opuściło mnie wspomnienie pierwszego 
wrażenia zachwytu. Kiedy wróciłem do niej 
jako człowiek dorosły, to wrażenie jeszcze 
się pogłębiło. W roku 1967 zrealizowałem 
dwa krótkie filmy. Pierwszy z nich, „Ośle- 
piający deszcz” przyniósł mi kilka nagród, 
ale w następnych latach pisałem tylko sce- 





Małżeństwo Thayerów spędza tam swoje 48 
wakacje, które zakłóca przybycie córki, 
rozczarowanej życiem i skłóconej z rodzi- 
cami 

Reżyser Mark Rydell mówi: — Jest to 
dramat zbudowany na konflikcie podsta- 
wowych wartości, które decydują o spois- 
tości rodziny. Ukazuje stosunki rodziców 
i dzieci, problem rozwodu, starzenia się, 
miłości — to wszystko, co powtarza się w ży- 
ciu każdego człowieka i ma ponadczasowe 
znaczenie. Dramat wynika z charakterów, 
bo każdy z bohaterów tego filmu to indywi- 
dualność. 

Jane Fonda gra Chelsea, która rozwiodła 
się i przyjechała do rodziców ze swym no- 
wym przyjacielem oraz jego trzynastolet- 
nim synem, Billym. Właśnie chłopiec, gra- 
ny znakomicie przez Douga McKeona, bę- 
dzie katalizatorem porozumienia. Stary 
Norman pokocha go jak swego rodzonego 
wnuka i uczucie to pozwoli mu wyzwolić 
się z obsesyjnej myśli o śmierci. Jego kosty- 
czny humor nabierze ciepła, inaczej spojrzy 
na najbliższych sobie ludzi 

„Złoty staw” to filmowa nazwa jeziora 
Winnepausaukee, nad którym znajduje się 
dom wynajęty przez ekipę dla realizacji 
tilmu. Dom w styłu wiktoriańskim, malow- 
miczy i promieniujący spokojem. Na ścia- 
nach zdjęcia — prywatne zdjęcia Jane Fon- 
dy z dzieciństwa, młodej Katharine Hep- 
bum przy samolocie z okresu, gdy zdoby- 
wała licencję pilota, wreszcie Henry'ego 
Fondy w towarzystwie partnera z licznych 
filmów, Jamesa Stewarta. Tego rodzaju tło 
może wydać się mało widoczne, a przecież 
nadaje filmowi niepowtarzalny klimat in- 
tymności. A właśnie o nastrój intymności 
chodziło autorowi sztuki, Ermestowi Thom- 
psonowi. Napisał ją w wieku 28 lat, rozcza- 
rowany swą dotychczasową karierą aktora. 
Odniósł natychmiastowy sukces: George 
Schaefer wystawił sztukę w Los Angeles. 
W dwa i pół roku poźniej powstał projekt jej 
sfilmowania 

Jane Fonda wspomina swoje pierwsze 
wrażenia z planu Denerwowałam się 
perspektywą pracy z ojcem. A jeśli powie, 
że nie jestem dobra, że szarżuję? Ojciec był 
zawsze dla mnie surowym sędzią. Byłam 
naprawdę przerażona pierwszą sceną. 
Usłyszałam jak po próbie ojciec mruczał do 
reżysera: „za bardzo się stara”. Miał rację. 
Myślę, że próbowałam dostosować się do 
stylu Katharine Hepburn, który jest wspa- 
niały, ale nie odpowiada mojej osobowości. 
Wolę nie mówić, jak przebiegało filmowa- 
nie tego pierwszego dnia. Reżyser robił 
wrażenie zadowolonego, ale ja nie byłam 
w stanie niczego ocenić. 

Film „Nad złotym stawem” odniósł duży 
sukces. Krytycy przyznali mu swą nagrodę 

„Złoty Glob'' za najlepszy film roku, Hen- 
ry Fonda i Katharine Hepburn otrzymali 
„Oscary za kreacje. Trudno chyba o coś 
więcej! LEILA 

SORELL 


nariusze. Do reżyserii wróciłem właśnie 
z adaptacją „Czarnej kury”. Jest to film 
o małym, wrażliwym chłopcu, obdarzonym 
ogromną fantazją. Baśń jest dydaktyczna, 
ale w filmie mogłem nieco stonować ten 
element.. 

© Co jest dla pana najważniejsze w fil- 
mach dla dzieci? 

— Nie dzielę filmów w ten sposób. Film 
musi być interesujący nie tylko dla dzieci, 
ale również dla rodziców i wychowawców. 
Musi zawierać uniwersalne przesłanie. 

© Aw pana filmie? 

— Wydaje mi się, że jest w nim uniwer- 
salny problem dobra i zła. Mały bohater 
wkracza w świat pełen sprzeczności. Czuły 
jest na cierpienie innych. Ojciec wysyła go 
do szkoły na trzy lata, z dala od domu. Ale 
jest to konieczne, w pewnym momencie 
dziecko musi zdobyć samodzielność. I ten 
niełatwy proces ukazuję w filmie. Znalaz- 
łem doskonałego aktora w małym Witaliju 
Siedlackim. 

W tym miejscu bystry, drobny chłopczyk, 
który dotąd milcząco przysłuchiwał się 
rozmowie, wtrąca: „Grać w filmie wcale 
nie jest trudno!”. 


FAKTY 


Alain Delon sięga po raz trzeci do powieści 
pióra Jean-Patricka Manchette: tym razem 
przenosi na ekran wraz z reżyserem Robinem 
Davisem — „Punkt uderzenia” 


*k 


Zmarł Jurij Jegorow (62 lata), reżyser radziecki 
z pokolenia, które do kinematografii weszło tuż 
po wojnie. Debiutował filmem „Na bezludnej 
wyspie” (1950), do przeżyć wojennych nawią- 
zał dramatem „W drodze na front" (1956) i ekra- 
nizacją poematu J. Dolmatowskiego „Ochotni- 
cy' (1958). W latach sześćdziesiątych zwrócił 
uwagę kameralnymi filmami „Zwykła historia” 
(1960), „„Jeśli masz rację..." (1963). Długoletnia 
fascynacja lotnictwem zaowocowała dylogią 
„Za obłokami — niebo'' i „Tam, za horyzontem” 
Po filmie „Dwadzieścia łat później” zapadł 
ciężko na zdrowiu, ale do ostatka pracował nad 
swym ostatnim dziełem „Dziady i ojce”. Pre- 
miera tego filmu, zapowiadana na maj bieżące- 
go roku, będzie pośmiertnym hołdem złożonym 
artyście. 





Wspomnienia zło 


Po radziecko-meksykańskim filmie „Czer 
wone dzwony” Siergieja Bondarczuka mówi 
się wiele o Ursuli Andress. Słynna piękność 
kina lat sześćdziesiątych nie straciła urody, 
a z pewnością dojrzała aktorsko. W wywiadzie 
dla „Cine Revue" Ursula Andress mówi: 

Gram u boku Franco Nero. Jest to biografia 
amerykańskiego dziennikarza Johna Reeda 
który brał udział w rewolucji meksykańskiej 
Pancho Villi, a potem był świadkiem Paździer 
nika. Jest autorem książki „Dziesięć dni, któr: 
wstrząsnęły światem”. Otrzymałam rolę Mabe| 





Ursula Andress Fot. Cine Revue 
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Ślady człowieka 


Na ekranach kin zachodnich wyświetlany 
jest obecnie film szwajcarskiego reżysera Ri- 
charda Dindo poświęcony twórczości wybitne- 
go szwajcarskiego prozaika Maxa Frischa, au- 
tora powieści „Homo Faber", „Stiller”, 
„Montauk”. Na łamach „Le Monde" omawia 
ten film Louis Marcorelles. 


Moim celem — pisał Dindo, kończąc przed 
rokiem realizację — jest skonfrontowanie widza 
z myślą Frischa. Na czym polega wyjątkowość 
egzystencji pisarza. Jak żyje on we własnym 
języku, jak stwarza ten język, biorąc za punkt 
wyjścia własne życie? 


Richard Dindo zatytułował próbę odpowiedzi 
na to pytanie „Filmowa lektura »Montauka«, 
1974". Udało mu się uzyskać zdjęcia nakręcone 
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Dodge, kobiety energicznej, pełnej pasji, wal 
czącej. Ale spotkanie tych dwojga ludzi nie 
było szczęśliwe. Mabel zakochała się w Ree 
dzie i zabrała go do Włoch, aby ukazać mu 
warunki społeczne i konflikty, pomóc w pisa 
niu. Obudził się w niej instynkt Pygmaliona 
chciała kształtować człowieka, który był już 
osobowością o zdecydowanych poglądach. Ro 
la wspaniała, ale tempo realizacji było nie 
zmiernie szybkie. Trwała nieustanna pogoń za 
czasem, za każdą godziną. W kinie nie ma sic 
nigdy czasu na pogłębienie roli. Na szczęście 
wiele pomogły mi komentarze i wskazówki 
Siergieja Bondarczuka. 

Ursula Andress debiutowała na ekranie 
w roku 1954. Wspomina ten okres z pewną 
melancholią: 


Byłam wówczas w Rzymie, spędzałam tam 
wakacje, nieprzytomnie zakochana. Ktoś za 
proponował mi maleńkie role, właściwie statys- 
towanie w filmie „Amerykanin w Rzymie” i je 
szcze w jakims. Zgodziłam się, działałam jak 
w transie. Rzym był wówczas Mekką kina 
ściągali tu producenci, reżyserzy i łowcy talen- 
tów. Piękna kobieta zatrzymywana była na uli 
cy, sypały się propozycje bajecznych kontrak- 
tów, których nie należało jednak traktować 
poważnie. Nosiłam długie warkocze, niemal do 
połowy pleców, ale ucięłam je na znak kontes- 
tacji. Do dziś mam wrażenie, że swój kontrakt 
amerykański z Paramountem zawdzięczam 
zmianie uczesania. Zaproponowano mi wspa- 
niałe role, zapewniono sukces. Zdecydowałam 
się — wbrew rodzinie, która namawiała mnie na 





przez Frischa podczas weekendu spędzonego 
na Long Isłand, miejscu wilegiatury nowojor- 
skiej inteligencji. Pisarzowi towarzyszyła rudo- 
włosa Lynn, będąca ośrodkiem fabuły „Mon- 
tauka”, wydanego w 1974 roku. Te zdjęcia 
pozbawione jakiegokolwiek wymuskania czy 
sentymentalizmu to po prostu tylko ślady po- 
zostawione przez człowieka, odtworzonego cał- 
kowicie na łamach książki 

Konfrontując pracę literacką z pracą filmow- 
ca Richard Dindo nie mógł przemilczeć kłopot- 
liwych zbieżności. Pierwsza i najistotniejsza 
polega na tym, że rzeczywistość nie istnieje 
sama w sobie, że stwarza ją wrażliwość twórcy. 
Tak zwany obiektywizm rejestrowania na taś- 
mie jest tylko pozorem, ułudą. 

Tę refleksję reżyser-dokumentalista rozwija 
wokół kontaktów Fnscha z kobietami. Obecna 
jest więc nie tylko rudowłosa Lynn, ale także 
nie żyjąca już, wybitna austriacka poetka i pi- 
sarka Ingeborg Bachmann. Wyraźne ślady jej 
obecności w życiu pisarza istnieją nadal. Są 
obecne w wywiadach telewizyjnych, i we 
fragmentach sztuki „Tryptyk”', wystawionej po 
raz pierwszy w Lozannie przez reżysera filmo- 
wego Michela Souttera. Sztuka ta ewokuje 
związek Frischa z jego zmarłą przyjaciółką. 


studia. Zaczęłam od lekcji angielskiego, bo nie 
znałam ani słowa w tym języku. Spędziłam całe 
iniesiące u baronowej Van Heemstra, matki 
Audrey Hepburn. Ale moja amerykańska przy- 
goda okazała się pomyłką... Zaprogramowano 
mi każdy krok, zamknięto w klatce. Była to dla 
mnie sytuacja nie do zniesienia. Zerwałam kon- 
trakt i w r. 1957 poślubiłam Johna Dereka 
Z tego okresu pochodzą dekoracyjne role 
w komediach muzycznych z Elvisem Presley- 
em, w sensacyjnym filmie „Doktor No”, który 
rozpoczął karierę superagenta Jamesa Bonda 
na ekranie. Ursula Andress wylansowana z0- 
stała przez reklamę na „symbol seksualny”. 
Nie miała natomiast szczęścia do filmów am- 
bitniejszych. 
Z wielką nadzieją zgodziłam się na udział 
w filmie „Dziesiątaofiara”'. Reżyser Elio Petri to 
człowiek niezwykle inteligentny, wspaniały 
profesjonalista. Jako partnera miałam Marcello 
Mastroianniego. A jednak film odniósł mierny 
sukces. Myślę, że gdyby został zrealizowany 
dziś, taki rodzaj science-fiction, komentarza na 





Pojawia się także trzecia kobieta — Żydówka 
Kate, którą Frisch poznał jako młodziutką dzie- 
wczynę w latach trzydziestych i która mieszka 
dzisiaj w Berlinie, mieście symbolizującym los 
kraju, który wpadł w pułapkę własnego szaleń- 
stwa. Stąd trzykrotne wprowadzenie do filmu 
postaci Bertolda Brechta, z którym Frischa łą- 
czyły więzy przyjaźni. Szwajcarski pisarz uwa- 
żał Brechta za człowieka obdarzonego wielką 
uczciwością polityczną. 

Tak oto rysuje się portret Frischa. Ale czy 
portret to odpowiednie słowo? — pyta Marcorel- 
les. Twierdzi, że ten dokument to raczej okre- 
ślenie przez reżysera kondycji obywatela 
Szwajcarii, jego przynależność do świata, gdzie 
królem jest pieniądz, a jednocześnie przynależ- 
ności do pewnego pejzażu, stylu życia, adapta- 
cji do codzienności. „Heimat' — termin tak 
często używany przez Frischa oznacza kraj i 0j- 
czyznę, ale także mieści się w tym pojęciu 
szowinizm i sposób istnienia, odczuwania, ko- 
chania 

Te nieustanne zwroty w określeniu odpowie- 
dzialności obywatela i artysty dają — zdaniem 
francuskiego krytyka — niepowtarzalny ton fil- 
mowi Dindo i plasują go w czołówce kina lat 
osiemdziesiątych. 


temat przyszłości, byłby inaczej przyjęty. Przy- 
jemnością tylko było grać z Marcello, który stał 
się moim przyjacielem... Kiedy miałam wystą- 
pić z Elvisem Presleyem w filmie „Przygoda 
w Acapulco ', myślałam, że zetknę się z kimś 
kto jest tylko produktem reklamy. Tymczasem 
Elvis okazał się wręcz czarującym partnerem. 
Zawsze był usłużny, chętny do pomocy — sława 
idola wyraźnie go krępowała. A przecież w kil- 
ka lat później dobrowolnie odciął się od świata, 
zamknął w swojej posiadłości, obawiając się 
ludzi. Gdyby poświęcił się tylko takiej muzyce, 
którą naprawdę kochał, byłoby zapewne ina- 
czej. Mam jego nagrania pieśni typu „gospels” 
i uważam je za bardzo piękne... Dobrze wspo- 
minam także pracę nad filmem „Co nowego, 
kotku” z Peterem O'Toole, Peterem Sellersem 
i rozpoczynającymi właśnie karierę Woody Al- 
lenem i Tomem Jonesem. Bawiłam się znako- 
micie. Mówiono mi: „Ursula, jesteś urodzona 
do komedii" - ale już czekał na mnie okropny, 
kiczowaty film „Ona”. Taką właśnie chcieli 
mnie widzieć producenci 
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ZAKORZENIENIA 


dla smakoszów? — pisał bli- 

sko przed 25 laty artysta 
znakomity nowej sztuki Jean Dubuf- 
fet. — Dla nas morza bardziej awantur- 
nicze, dalsze podróże... Dzieło sztuki 
przemawia nie do oczu, lecz do umy- 
słu... jego racją bytu jest dostarczenie 
przewodu prądom wysokiego napię- 


ztuka jako ogród z girlanda- 
mi, dobre łóżko, obiadek 
LL) 


KORESPONDENCJA WŁASNA 


cia, które rzucają światło niebywałe na 
życie i na rzeczy” 

Przed 25 laty nabierały realnego 
kształtu koncepcje nowego kina, kina 
artystów i autorów, którzy zawładnąw- 
szy kamerą-piórem zapragnęli „świa! 
ło niebywałe na życie rzucić i rzeczy”. 
Wtedy to dzięki inicjatywie mądrego 
miłośnika kina Nino Zucchellego zro- 
dziła się idea międzynarodowego fes- 


„Następny przystanek — raj”, reż. Jon Bang Carisen (Dania) 
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tiwalu filmu autorskiego, najpierw 
w Bergamo, a potem w San Remo. 
W owych wspaniałych czasach auto- 
rzy filmowi rodzili się na kamieniu. 
Dziś niestrudzony dyrektor Zucchelli 
wiele musi się nabi „ by wśród 
„ogrodów z girlandami"” i „obiadków 
dla smakoszy” znaleźć filmy, mające 
w sobie rzeczywiście coś z wyprawy 
do nie nazwanych jeszcze lądów. Ta- 


kich filmów jest niewiele, być może 
coraz mniej. Ale dwa, trzy, czasem na- 
wet jedno wybitne dzieło, odkrycie 
choćby jednej tylko niepospolitej oso- 
bowości artystycznej pozwala uza- 
sadnić sens istnienia festiwalu. 

Z drugiej strony filmy festiwalowe 
pochodzące z odmiennych ustrojowo, 
kulturowo i geograficznie regionów, 
zespolone rytmem następujących po 
sobie projekcji, oglądane w tak inten- 
Sywnej dawce, w maksymalnym jakby 
stężeniu, ujawniają nieoczekiwanie 
zaskakujące podobieństwa. Okazuje 
się nagle, że gdzieś tam, zdawałoby się 
na antypodach, ludzi dręczą podobne 
niepokoje i śni. się po nocach sny 
równie niemożliwe. Duch czasu prze- 
bija się przez gładką powierzchnię ko- 
lorowych obrazków. Spotkanie 
z owym duchem czasu stanowi za- 
pewne równie istotny sens festiwalu, 
co burzliwe przygody w świecie form 
i wyobraźni. 

O rysach, jakie coraz wyraźniej po- 
jawiają się na formule kina autorskie- 
go świadczy choćby fakt, iż w konkur- 
sie pokazano sporo adaptacji, i to kla- 
Syków, że wśród reżyserów znalazły 
się nazwiska doświadczonych maj- 
Strów komercjalnego kina (choćby 
Austriak Franz Antel lub Włoch Gian 
Luigi Polidoro). Ich filmy, siłą rzeczy, 
były owocem kompromisu. Antel, 
w opartej na teatralnym tekście kome- 
dii „Bockerer” (Der Bockerer) próbuje 
na przykładzie losów zacnego wiedeń- 

















skiego rzeźnika, pokazać dramat za- 
każonego faszyzmem kraju, nie rezy- 
gnując wszakże z charakterystycz- 
nych akcentów tradycyjnej komedii 
wiedeńskiej. Trochę tez, trochę tru- 
pów, coś ze Szwejka, a całość kończy 
się happy endem. Publiczność ocze- 
kuje pokrzepienia — wyjaśnił w trakcie 
dyskusji autor — nie lubi się oglądać 
w krzywym zwierciadle. Zbyt gorzkie 
porachunki z sumieniem własnego 
narodu nie przysparzają filmowi wi- 
dzów. „Bockerer' dotyka bolesnej 
i powikłanej problematyki Anschlus- 
su, ale ku zadowoleniu wszystkich za- 
interesowanych nie sięga zbyt 
głęboko. 


olidoro, który od paru lat bawi 

w Stanach, gdzie przybrał, jak 

się zdaje, miano Johna Mene- 

golda, pokazał najświeższy 
swój utwór: „Czynsz zablokowany” 
(Rent Control), czyli niezwykłe pery- 
petie nierozgarniętego pisarza telewi- 
zyjnego, poszukującego rozpaczliwie 
mieszkania w Nowym Jorku. Pomysły, 
rodem z typowej włoskiej komedii, 
rozgrywają się na tle ulic amerykań- 
skiej metropolii. Amerykanie zacho- 
wują się jak Neapolitańczycy. Bohater 
usiłuje chwilami naśladować Woody 
Allena, ale przypomina go tylko bra- 
kiem urody, niestety. Włochom (i pu- 
bliczności, i krytyce!) bardzo się to 
podobało.  Chwalono świeżość, 


wdzięk, dowcip, maestrię i inne walo- 



















ry. których, przyznaję, nie udało mi się 
zauważyć. Polidoro vel Menegold, 
opromieniony blaskiem amerykań- 
skiej sławy, uczczony został również 
przeglądem całej swej twórczości, da- 
lekiej jednak od wszelkich możliwych 
koncepcji kina autorskiego. Jedynym 
znaczącym i chyba pozytywnym as- 
pektem sprawy wydaje się być fakt, iż 
modelowemu reżyserowi kina komer- 
cjalnego zależy na uczestnictwie 
w imprezie „czysto kulturalnej”, 
z handlowego punktu widzenia mało 
obiecującej. Aby wszak ambicjom fes- 
tiwalu stało się zadość, tradycyjną już 
retrospektywę poświęcono realizator- 
ce węgierskiej Judith Elek, prezentu- 
jąc siedem jej filmów nakręconych 
w latach 1963-79. Twórczość Węgier- 
ki stanowi klasyczny przykład kina au- 
torskiego w sensie konsekwencji 
światopoglądowego dyskursu, gło- 
szonego różnorodnymi środkami ar- 


tystycznego wyrazu. 
iezwykłą spójność przesłania 
i ekspresji, idei i formy, zade- 
monstrowała prawdziwa 


gwiazda na firmamencie festi- 
walu w San Remo, Austriak Mansur 
Madavi, scenarzysta, reżyser i opera- 
tor w jednej osobie. Madavi wyciągnął 
praktyczne wnioski z tego, iż film ma 
być sztuką wizualną, a raczej audio- 
wizualną. Opowiada obrazem i dźwię- 
kiem, unikając literatury i dialogu. Ob- 
raz w jego filmach (parę lattemu oglą- 
dałam w San Remo piękną i sugestyw- 
ną .Ślepą sowę”) ma ogromną 
intensywność. Jest sensualny i poe- 
tycki zarazem. Pokazuje, jest 
w swojej konkretnej realności, a jed- 
nocześnie stwarza osobliwą aurę nie- 
dopowiedzeń, prowokuje grę wyo- 
braźni, wyostrza zmysły i wrażliwość 
w sposób iście narkotyczny. Przy tym 
żadnych udziwnień. deformacji, ła- 
twej symboliki. Punktem wyjścia, two- 
rzywem filmu jest zwykła, pospolita 
wręcz codzienność ludzi, miejsc i rze- 
czy, „rzeczywistość fizyczna jako ta- 
ka”. | tę rzeczywistość pierwotną, wol- 
ną od zabiegów natury literacko-tea- 
tralnej, reżyser-operator przeobraża 
w określony kształt formalno-rytmicz- 
ny. Twórczość Madaviego znakomicie 
przystaje do myśli Panofsky'ego, iż 
istota sztuki filmowej polega na tym, 
by „opanować i sfotografować rze- 
czywistość niestylizowaną, tak by re- 
zultat miał styl''. 

Film Madaviego „Trochę umrzeć” 
(Ein wenig sterben) jest opowieścią 
o 82-letnim wiedeńczyku zamieszku- 
jącym stary, rozpadający się dom, 
przeznaczony do rozbiórki. Wszyscy 
lokatorzy opuścili budynek i tylko 
nasz bohater za żadną cenę nie chce 
przenieść się do nowych domów że 
szkła i betonu. W mrocznym, pełnym 
zegarów mieszkaniu żyje pamięć mi- 
nionych lat, bliskich mu ludzi, których 
już nie ma. Podobnie jak młoda dziew- 
czyna ze „Ślepej sowy”, bohater filmu 
jest człowiekiem głęboko samotnym, 
wyobcowanym, niezdolnym do nawią- 
zania autentycznego kontaktu z oto- 
czeniem. Jego prawdziwe życie tkwi 
korzeniami w przeszłości i w owej 
przeszłości zamyka się coraz bardziej 
i bardziej. Agonia domu, z którego 
opadają tynki, sufity zalewa woda, 
właściciele wyłączają prąd, towarzy- 
szy agonii człowieka, rozsypującego 
się wewnętrznie i zewnętrznie. Świat 
wokół jest pusty i bezduszny — błysz- 
czące szkłem fasady nowoczesnej ar- 


Nagrody specjalne jury: 








chitektury, wystawy pełne telewizo- 
rów, na ekranie których pojawiają się 
mechaniczne, ludzkie kukiełki. | ten 
stary, umierający z każdym dniem, 
człowiek wydaje się być ostatnią żywą 
istotą wśród szkła, betonu, plastiku 
i sztuczności telewizyjnej wizji świata. 
Jest w filmie austriackiego reżysera 
coś z Kafki i Czechowa zarazem, rezy- 
gnacja i bunt, nostalgia i rozpacz. I jest 
także najczystszej wody kino: rytmy 
światła, faktur, układów przestrzen- 
nych, opozycje ujęć statycznych i dy- 
namicznych, magia „żyjącej i czującej 
kamery”, ujawniającej i tworzącej jed- 
nocześnie tajemne więzi, łączące 
świat ludzi i rzeczy. 

Zjawisko znamienne: większość 
festiwalowych filmów traktowała o lu- 
dziach starych lub dzieciach. Owe 
dwa bieguny życia mówią najgłębiej 
o jego istocie. Ludzie starzy i dzieci 
najmocniej odczuwają samotność, 
najtrudniej znoszą wyobcowanie, za- 
chłannie potrzebują domowego ogni- 
ska, ciepła, poczucia sensowności ist- 
nienia, własnego miejsca w oswojo- 
nym świecie. Najdotkliwiej też odczu- 
wają „choroby czasu”: rozpad trady- 
cyjnych struktur rodzinnych, wyobco- 
wanie ze świata natury, jałowość 
i martwotę wielkich metropolii. W cy- 
wilizacji pracowitych, produktywnych 
mtfówek ci, co dopiero wchodzą w ży- 
cie i ci co dobiegają jego kresu, zaj- 
mują miejsce szczególne. Stać ich na 
luksus kontemplacji, na luksus wrażli- 
wości. W „Trzech braciach” Rosiego, 
w hiszpańskim „Gnieździe'” (El nido) 
reżyserii Jaime De Arminan (wyświet- 
lanym w San Remo poza konkursem) 
przewija się motyw owego 
„pokrewieństwa dusz”, łączącego 
dzieciństwo i starość. 


szwajcarskim filmie „Mó- 
rette" reżysera Jean-Jacqu- 
es Lagrange, pełna radości 


życia mała dziewczynka 
umiera powoli zatruta nietolerancją 
i nienawiścją panującymi w świecie 
dorosłych. Świat dziecka jest króles- 
twem wolności, spontaniczności, nie- 
winności, organicznych więzi z natu- 
rą. Dojrzałość oznacza wygnanie z te- 
go promiennego raju miłości i pierwo- 
tnej harmonii. Luterański pastor, słu- 
ga groźnego i żądającego bezwzględ- 
nego posłuszeństwa Boga łamie psy- 
chicznie i fizycznie powierzoną jego 
opiece Mórette. Walka (jakże nierów- 
na!) tocząca się między nimi odbija 
znacznie szerszy konflikt pomiędzy 
abstrakcyjnymi zasadami ideologii 
a bujnym i nieokiełznanym życiem. 
Daleki od estetycznego wyrafino- 
wania i nieco akademickiej kaligrafi- 
czności „Mórette”', duński film „Na- 
stępny przystanek — raj” (Naeste stop, 
paradis) Jon Banga Carlsena kreśli 
portret starej kobiety, samotnej, nie 
pogodzonej z sobą, z własną prze- 
szłością, z otoczeniem. Dagmar żyje 
w luksusowym domu starców. Okazu- 
je się jednak, że najdoskonalsze roz- 
wiązania socjalne nie mogą zastąpić 
żywych, tętniących krwią związków 
rodzinnych. Zepchnięci na margines 
życia, nikomu niepotrzebni, ludzie 
starzy wegetują w oczekiwaniu na 
śmierć. Mała Mórette i siwowłosa Dag- 
mar równie mocno tęsknią do żywej, 
cielesnej obecności istot bliskich i ko- 
chających. 
Temat samotności, nieprzystoso- 
wania a zarazem bolesnej bardzo cie- 
lesnej potrzeby zakorzenienia zdomi- 


NAGRODY XXV FESTIWALU W SAN REMO 


Grand Prix: MERETTE, reż. Jean-Jacques Lagrange (Szwajcaria) 


TROCHĘ UMRZEĆ (Ein wenig sterben) reż Mansur Madavi (Austria), 

PODEPTANE ŻYCIE (Kettevalt mennyezet) reż. Pal Gabor (Węgry) 

POLOWANIE NA LISY (Ochota na lis) reż. Wadim Abdraszytow (ZSRR). 

Nagroda za debiut: TOMASZ, TRUDNE DZIECKO (Tomas, et bam du ikke kan na) reż. 
Mads Egmont Christensen i Lone Hertz (Dania). 





nował właściwie festiwal. W nowym 
filmie Pala Gabora „Podeptane życie” 
(Kettevalt mennyezet) Julia, dziewczy- 
na ze wsi, nie potrafi przystosować się 
do życia wielkomiejskiego, do anoni- 
mowej pracy w fabryce, tęskni do cze- 
goś, co stanowiłoby choć namiastkę 
utraconego domu rodzinnego, do 
czegoś co byłoby z krwi i ciała, a nie 
tylko z martwych zasad i pojęć. Niemal 
na marginesie swego filmu pokazał 
węgierski reżyser tragedię wykorze- 
nienia, nieodłączną od wielkich ru- 
chów społecznych, od procesu indus- 
trializacji. „Podeptane życie” przyno- 
si dramatyczny obraz rozbicia i znisz- 
czenia więzi międzyludzkich na Wę- 
grzech epoki stalinowskiej. 

W zachodnioniemieckim, dość sła- 
bym zresztą filmie „Wszystko albo 
nie” (Ente oder Trente) reżyserii Rigo 
Manikofskiego — młody człowiek wró- 
ciwszy do kraju po latach służby w Le- 
gii Cudzoziemskiej nie umie odnaleźć 
się „„w normalnej” rzeczywistości. Na- 
wet akces do młodzieżowej komuny 
kończy się kolejnym rozczarowaniem. 
Mechanizmy społeczne są wszędzie 
takie same. Ich ofiarą padają zarówno 
nieprzystosowane jednostki jak i całe 
zbiorowości. Taką zbiorowość w nie- 
mieckim filmie Horsta Seemana „Młyn 
Lewina" (Levins Mile) stanowią 
Żydzi. Nienawiść do tego co obce, co 
inne, co wymyka się naszemu „jedy- 
nemu'' sposobowi pojmowania świa- 
ta, w każdej chwili grozi wybuchem 
przemocy i destrukcji. Z drugiej zaś 
strony agresja zbiorowości ze szcze- 
gólną siłą kieruje się w stronę słabych. 
Interesująco zrobiony film Seemana 
(oparty na powieści Johannesa Bob- 
rowskiego) nader odważnie podejmu- 
je trudną i drażliwą bez wątpienia dla 
Niemców problematykę żydowską. 
Dramat żydowskiej mniejszości sta- 
nowi także jeden z głównych wątków 
wspomnianego już austriackiego fil- 
mu „Bockerer'. W obydwóch przy- 
padkach waży się problem narodowe- 
go sumienia, rachunku winy zazbrod- 
nie popełnione i tylko przyzwolone 
milczeniem, biernością, niezdolnoś- 
cią sprzeciwu. 

Odbiega tym razem od głównego 
nurtu myślowego festiwalu radziecki 
film „Polowanie na lisy" (Ochota na 
lis) reżysera Wadima Abdraszytowa — 
infantylnie dydaktyczna bajeczka 
o nawracaniu złego chuligana przez 
jego szlachetną ofiarę głównie przy 
pomocy klasyków rosyjskiej poezji. 
Naiwność i konwencjonalność fabuły 
są równie tażące, co brak inwencji 
twórczej ze strony reżysera. 


zakończenie tych notatek 

z San Remo wypada do- 

a dać, że kinematografię 
polską reprezentował 

chlubnie „Ryś” Stanisława Różewi- 
cza, uznany za jeden z pięciu najlep- 
szych filmów festiwalu. „Ryś'” wywołał 
mnóstwo kontrowersji i sprowokował 
najbardziej burzliwą z festiwalowych 
dyskusji. Część publiczności, a nawet 
krytyki, zaskoczył film tak odmienny 
w przesłaniu i tonacji od tego, co do 
tej pory przyzwyczajono się widzieć 
w filmach polskich. Trudno oprzeć się 
wrażeniu, że od twórców krajów So- 
cjalistycznych oczekuje się wyłącznie 
treści społeczno-politycznych, mniej 
lub bardziej opisowego realizmu. Ge- 
neralną problematykę ludzkiej egzys- 
tencji, górne rejony moralności i me- 
tafizyki zarezerwowano natomiast dla 
większych i mniejszych mistrzów za- 
chodniego kina. Ryś” był więc szo- 
kiem, tym bardziej że nie dało się go 
zaliczyć ani do nurtu Wajdy, ani Za- 
nussiego, które to nurty, zgodnie z tu- 
tejszą opinią, wyczerpują obowiązko- 
wo wszystko, co działo się i dzieje 
w filmie polskim. Znaleźli się wszakże 
krytycy, którzy, nie bez wysiłku wpraw- 
dzie, przebili się przez bariery uprze- 
dzeń i schematów i dostrzegli w dziele 
Różewicza jego istotne wartości. Oka- 
zało się, że oprócz Wajdy i Zanussiego 
— Polska ma także swego Bressona.gg 
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„Znachor”, „Miłość ci wszystko wybaczy”, telewizyjny serial 
„Najdłuższa wojna nowoczesnej Europy”, wkrótce „Bołdyn” — 
oto niektóre tylko tytuły z filmografii młodego aktora, obejmu- 
jącej już trzynaście ról. Widzowie warszawscy oglądają go 
także na scenie Teatru Dramatycznego. 


© Powiedział Pan kiedyś, że nie tak wrosłem w aktorstwo, że nie wyo- praktyki może ujawnić się aktor. Wy- było mniejsze, bo przecież jestem sy- 


nem aktora i dobrze znałem zawód 


interesował się teatrem, nie dekla- 
mował wierszy na szkolnych akade- 
miach, wstydził się Pan publicznych 
występów i chciał studiować na wy- 
dziale budowy samolotów. Mimo to 
został Pan aktorem... 


— Moje pierwsze „pomysły na ży- 
cie'* wynikały z pewnego zdezoriento- 
wania, nie zaś ze skrystalizowanych 
poglądów i konkretnego wyboru. My- 
ślę, że nie byłem odosobniony, bo 
znam kolegów, którzy do aktorstwa 
też trafili przypadkowo. Pierwsze eg- 
zaminy na wyższe studia zdawałem 
jednak do PWST w Warszawie. I nie 
żałuję wyboru, bo dziś, po trzech la- 
tach wiem, że mam co robić. Ponadto 


brażam sobie innego zajęcia. Ten za- 
wód w tak ciężkim dla nas okresie 
stanowi dla mnie antidotum, pigułkę 
na uspokojenie. Pozwala na poszuki- 
wanie najistotniejszych elementów 
życia, prawd o nim i o człowieku. 


© Słyszałem, że w szkole teatral- 
nej należał Pan do najlepszych stu- 
dentów. 


— Należałem do tych, którzy dosta- 
wali dobre stopnie, ale byli też lepsi 
ode mnie. Ocena stawiana przez pro- 
fesora w PWST to raczej wykładnik 
pracy włożonej w opanowanie przed- 
miotu, niż zdolności. W szkole nic 
o nas nie wiadomo, dopiero po latach 


Anna Dymna i Tomasz Stockinger w „Znachorze” Jerzego Hoffmana 


daje mi się także, że studiowałem 
w okresie pewnego pogorszenia at- 
mosfery pracy, upadku pryncypiów, 
etyki aktorskiej. Wielu profesorów 
odeszło wówczas z uczelni. Miałem 
poczucie, że studiuję trochę za późno, 
że poprzednim rocznikom było ła- 
twiej. Traciło się poczucie piękna tego 
zawodu, poczucie wiary w siebie, te- 
atr, publiczność. Młodzi aktorzy 
wchodzili do teatru jakby z pewnym 
rozczarowaniem. 


© Pan również? 
— Miałem szczęście znaleźć się 


w znakomiitym teatrze, wśród wybit- 
nych kolegów. Moje rozczarowanie 


ojca 


© Zaczął Pan od głównej roli w fil- 
mie, roli dobrze przyjętej przez kryty- 
kę i publiczność... 


— Rola Bogdana w filmie „Sto koni 
do stu brzegów” była dla mnie poważ- 
nym zadaniem i dała mi satysfakcję 
Wcześniej zagrałem epizody w serialu 
„Układ krążenia” i filmie kinowym 

Bez znieczulenia”. Przy tak dużym 
i odpowiedzialnym zadaniu aktorskim 
jak rola Bogdana, musiałem wszyst- 
kiego uczyć się na planie. Startowa- 
łem wówczas z pozycji studenta, teraz 
mam do siebie pretensje, że nie wy- 





etapie poszukiwań 


Spotkanie z TOMASZEM STOCKINGEREM 


walczyłem spraw, o które powinienem 
walczyć. Dziś wiem, że aktor grający 
główną rolę w filmie powinien być 
jego współtwórcą. Po tej roli miałem 
dużo propozycji, może nie głównych 
ról w filmie, ale były propozycje telewi- 
zyjne, teatralne. Im więcej się gra, tym 
bardziej chce się grać, to zawodowa 
choroba aktorów. Wytężona praca po- 
woduje chęć nowej pracy. Kiedy aktor 
pracuje mniej, przeżywa najtrudniej- 
szy okres — występują stresy, wątpli- 
wości. 

© Jednak wybór roli jest sprawą 
bardzo istotną... 


— Trudno jest mówić o rolach, bo 
uzależnione są od wielu czynników. 
Chciałbym współpracować z ciekawy- 
mi ludźmi, mieć dużo przeżyć. Zmar- 
szczki trzeba mieć w sobie, ciężko jest 
zagrać młodemu aktorowi rolę dojrza- 
łego człowieka. Chciałbym więc do- 
rosnąć do ról, które maksymalnie 
i w pełny sposób ukazywałyby ludzkie 
przeżycia. Czy i kiedy do nich do- 
rosnę, to zagadka, tego nie można 
zaplanować, przewidzieć. Zdarza się 
często, że sam aktor nie podejrzewa 
siebie o drzemiące w nim możliwości. 


© Jest Pan zadowolony z dotych- 
czasowych ról w filmie? 


- Byłem obsadzany w rolach moc- 
nych, odważnych, młodych ludzi, któ- 
rzy mimo napotykanych trudności 
osiągali swój cel. Przykładem — choć- 
by rola Mrocznego w „Bołdynie”. 
W filmie „„Czwartki ubogich” gram po- 
stać dość charakterystyczną — chłopa- 
ka, który wie jak traktować życie, żeby 
było wygodne i wesołe. Zupełnie inna 
jest rola Karola w serialu TV „Dom” — 
człowieka skrytego, powściągliwego 
w uczuciach, upartego, ambitnego in- 
trowertyka. Wreszcie Leszek Czyński 
w „Znachorze” Jerzego Hoffmana. 
Dotychczas poruszałem się przeważ- 
nie w sferze psychologicznej, praca 
w „„Znachorze” zmusiła mnie do inne- 
go podejścia do roli. Dosyć długo po- 
szukiwałem klucza do tej postaci 
i wciąż nie jestem pewien, czy go zna- 
lazłem. 


© Pracując nad tymi rolami — cze- 
go Pan się uczył? 


- Oczywiście aktorstwa. Trochę 
uczyłem się też od moich filmowych 
postaci doświadczenia życiowego, co 
w przyszłości może procentować. Te 
postaci tkwią we mnie, na planie sta- 
rałem się z nimi utożsamić. 


© Dąży Pan do skrystalizowania 
swego ekranowego typu? 
Nie, ponieważ robią to za mnie 
inni, czasem wbrew mojej woli. 


© Wiem, że lubi Pan śpiewać i robi 
to z wdziękiem, choć warunki głoso- 
we ma Pan chyba mniejsze od ojca- 
-aktora i matki-piosenkarki. Jak trak- 
tuje Pan swoje śpiewanie? 


— Sprawia mi dużą satysfakcję — ale 
samo Śpiewanie, nie wykonanie. Po 
raz pierwszy zaśpiewałem publicznie 
na IV roku studiów. W repertuarze 
mam około 20 piosenek. Uważam to 
za jedno z zadań, które aktor powinien 
umieć wykonać. 

© Jednak na estradach powtarza 
Pan wciąż ten sam repertuar, gdzie 


podziały się ambicje śpiewającego 
aktora? 


— To prawda, że niezbyt energicz- 
nie starałem się o nowy repertuar. 
Występ estradowy jest, wbrew pozo- 
rom, bardzo pouczający, daje pełny 
kontakt z widownią i rodzaj satysfakcji 
nie znanej w teatrze. Kilka razy wystą- 
piłem z ojcem, zawsze ze wzrusze- 
niem, że robimy coś razem. Taką 
okazję mieliśmy również w Teatrze 
Dramatycznym w „Krakowiakach i gó- 
ralach”', gdzie mój ojciec występował 
gościnnie. 

© Nie ma Pan kompieksu „syna 
znanego aktora”? 


— Nie mam i nie widzę nic złego 
w określeniu, że jestem synem An- 
drzeja Stockingera, 


ponieważ to ' 


prawda. Sądzę, że w sumie bardziej mi 
to pomaga, niż przeszkadza. 


© Warunki psychofizyczne aktora 
przypisują go do grania określonych 
ról. Nie boi się pan zaszufladko- 
wania? 


— Boję się. Każdy aktor jest szuflad- 
kowany i każdy chce się tego pozbyć. 
Chciałbym mieć okazję pokazania 
czegoś innego niż to, co dają moje 
dotychczasowe role. 


© Co zatem decyduje o tym, że 
przyjmuje Pan rolę? 


To, że chciałbym ją zagrać. Uwa- 
żam, że młody aktor po szkole powi- 
nien jak najwięcej pracować, nawet za 





Rozmawiał BOGDAN GADOMSKI 





cenę ,„porażek” i potknięć, po to, żeby 
uniknąć ich w przyszłości. 


© Jaką rangę — zdaniem Pana — 
ma obecnie zawód aktora? 


— Aktorzy są z konieczności osoba- 
mi publicznymi, w sytuacjach ekstre- 
malnych ponoszą więc większą odpo- 
wiedzialność, bez względu na to, czy 
mają, czy też nie, wpływ na to, co 
dzieje się w kraju. Ale uważam, że 
podstawą zawodu aktorskiego jest 
prawda, a prawda to uczciwość. Dla- 
tego trzeba być w tym zawodzie uczci- 
wym i tego chyba nie muszę uzasad- 
niać. 

(Wywiad przeprowadzony w listopadzie 
1981 r) 


Fot. R. Pajchel 





Z EKRANÓW ŚWIATA 





Aleksiej Pietrenko w roli Rasputina 


AGONIA 


downi. Jego debiut z lat sześć- 

dziesiątych „Witajcie — wstęp 
wzbroniony”, oceniony wysoko przez 
krytykę radziecką jako utwór godzący 
celnie w zjawiska społeczne znacznie 
szerzej niż wyznaczałyby to realia 
obozu pionierów, pojawił się na na- 
szych ekranach dość dawno. Ostatnio 
Klimow ukończył film „Pożegnanie 
z Matiorą” według powieści Walenti- 
na Rasputina, rozpoczęty przez zmar- 
łą tragicznie żonę reżysera — Łarisę 
Szepitko. Nakręcił także film doku- 
mentalny zatytułowany „Łarisa”, o ży- 
ciu i twórczości autorki „Wniebo- 
wstąpienia". Wcześniej powstała 
„Agonia”. 

Ten tytuł także niewiele mówi pol- 
skiemu widzowi, chociaż uważny czy- 
telnik prasy filmowej mógł zanotować 
w pamięci opublikowany przed sześ- 
ciu laty reportaż z realizacji historycz- 
nego obrazu „Rasputin”. Był on po- 
święcony postaci Grigorija Rasputina 
(1872-1916), faworyta rodziny car- 
skiej, „świętego demona", postaci 
niezwykłej, kontrowersyjnej, intrygu- 
jącej, postaci — jak by się dziś powie- 
działo — wprost stworzonej dla kina. 
Prawdą jest jednak, że kino radzieckie 


azwisko Elema Klimowa jest je- 
Ry szcze mało znane polskiej wi- 
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szukało dotychczas swoich bohate- 
rów w innych formacjach społecz- 
nych, politycznych, czy może przede 
wszystkim kulturowych. Klimow do- 
konuje więc wyłomu w ukształtowanej 
tradycji, co zważywszy i wiedzę histo- 
ryczną, i tę obiegową o postaci boha- 
tera — nadaje filmowi znamiona sen- 
sacji. 

Film ostatecznie. otrzymał tytuł 
„Agonia”, określający wyraźnie kon- 
cepcję reżysera, która jak się wydaje, 
uległa pewnej zmianie w toku realiza- 
cji. Rasputin pozostaje bowiem posta- 
cią wiodącą, ale równocześnie mocno 
rozbudowany jest wątek rodziny car- 
skiej, z którą tak silnie sprzęgły się 
losy „świętego demona". Akcja filmu 
rozgrywa się w latach 1915—1916. Ty- 
tułowa agonia odnosi się więc zarów- 
no do ostatnich dni Rasputina, jak 
i dynastii Romanowów. 


„Agonia” jest dwuseryjnym widowi- 
skiem zrealizowanym z rozmachem 
i wręcz przepychem scenografii, rek- 
wizytu, kostiumu. W ów utrzymany 
w klimacie mrocznym i tajemniczym 
obraz, ociekający złotem i winem, 
wpisuje się postać Rasputina, która 
jawi się tu równocześnie i ostrym 
dysonansem i pełnoprawnym obywa- 





Fot. N. Nikolski 


telem. Ten diaboliczny cudotwórca, 
natchniony i rozpustny, pokorny i cy- 
niczny, uduchowiony i ordynarny, 
szarlatan o dziesiątku twarzy w znako- 
mitej kreacji Aleksieja Pietrenki jest 
postacią fascynującą widownię i reży- 
sera. Klimow wcale tego nie ukrywa, 
nie stara się też swoim filmem odpo- 
wiedzieć na liczne pytania zawarte 
w wyrażonych o Rasputinie opiniach, 
nie usiłuje rozwiać jakichkolwiek wąt- 
pliwości. Przeciwnie, czerpie pełną 
garścią z owych wątpliwości i owych 
kontrowersyjnych opinii, czerpie 
z wiedzy historycznej i z legendy, aby 
pokazać go na ekranie w całym bogac- 
twie sprzeczności. 


Fanatycznie uwielbiany przez jed- 
nych, znienawidzony przez innych, 
Rasputin w jednych i w drugich budził 
lęk. Jest w tym filmie kilka scen praw- 
dziwie przejmujących, oddających 
znakomicie ową złożoność emocji. Do 
najwyrazistszych bodaj należy mo- 
ment zabójstwa, gdy Jusupow i Pury- 
szkiewicz walczą z obezwładnionym 
już, lecz ciągle niebezpiecznym 
olbrzymem jak psy, które opadły nie- 
dźwiedzia, ale nie mogą go dobić. Jest 
w tej scenie ukazane prawie apogeum 
strachu. Strach staje się silniejszy niż 
odraza, jaką oprawcy (wykonawcy wy- 
roku?) czują do ofiary, silniejszy niż 
ich nienawiść. 

Klimow poddaje się fascynacji po- 
stacią swojego bohatera, ale jego wiz- 
ja Rasputinanie jest całkowicie jedno- 


stronna. Dostrzega bowiem i artykułu- 
je dostatecznie wyraźnie rozdarcie 
wewnętrzne tej postaci, wynikłe nie 
tylko z jej natury, ale przede wszystkim 
z sytuacji społecznej, w jakiej znalazł 
się faworyt carskiego dworu. Oto ten 
analfabeta i awanturnik jest osobis- 
tością, z której zdaniem liczą się wszy- 
scy, która zabiera głos w sprawach 
wagi państwowej, której opinia jest 
nie tylko słuchana z uwagą, lecz ak- 
ceptowana i decydująca. 













































Jak to się stało, że ów nieokrzesany 
prostak nie tylko nie został brutalnie 
usunięty, lecz potraktowany jak rów- 
norzędny partner polityków? Klimow 
nie odpowiada wprawdzie i nato pyta- 
nie, ale ukazując Rasputina w kon- 
kretnych realiach miejsca i czasu, któ- 
re mogły sprzyjać asymilacji tego 
człowieka w środowisku całkowicie 
odmiennym od jego własnego wydo- 
bywa coś więcej niż zanotowała histo- 
ria i rozplotkowała legenda. Ten czło- 
wiek, który dostąpił nieprawdopodob- 
nego awansu społecznego, zbyt szyb- 
kiego, by w pełni przystosować się do 
nowych warunków i zbyt wysokiego, 
aby wrócić do społeczności, z której 
wyszedł, został skazany na samot- 
ność. Ów akcent dostatecznie silnie 
zaznaczony w filmowym portrecie Ra- 
Sputina czyni go bohaterem nie tylko 
sensacyjnym, ale i tragicznym. 


Piętnem samotności jest także na- 
znaczona druga bardzo ważna postać 
tego filmu, Mikołaj II Romanow. Ten 
chłodny arystokrata, koneser sztuki 
o flegmatycznym wręcz temperamen- 
cie, został ukazany na całkowicie od- 
miennym biegunie nie tylko społecz- 
nym, ale i emocjonalnym wobec pros- 
tackiego i żywiołowego Rasputina. 
Owe cechy charakteru, jakimi znako- 
mity w tej roli Anatolij Romaszyn ob- 
darzył cara, sytuują go na pozycji jak 
gdyby obserwatora toczących się wy- 
darzeń, który, nawet biorąc w nich 
udział, pozostaje przede wszystkim 
obojętnym świadkiem. 


Jest jednak w tej postaci coś więcej, 
niż tylko chłodna rezerwa wobec te- 
raźniejszości, jest również świado- 
mość prawideł historii i nieuchron- 
ności wydarzeń, jakie ma przynieść 
bliska już przyszłość. Mikołaj II w fil- 
mie „Agonia” to człowiek, który stojąc 
na brzegu przepaści nie robi żadnego 
obronnego gestu, jak gdyby w przeko- 
naniu, że każdy byłby bezcelowy. Wo- 
bec przeznaczenia? 


Ten motyw akcentuje bogaty mate- 
riał ikonograficzny: stare zdjęcia, kro- 
niki, dokumenty wplecione w sekwen- 
cje fabularne, ostro kontrastujące 
z obrazem dworskich intryg i uciech, 
rozprzężenia i chaosu. Wizja przewro- 
tu, ukazana po raz pierwszy w kinie 
radzieckim z tej drugiej pozycji, bo 
tych, którzy muszą odejść, nadaje fil- 
mowi Klimowa bardziej uniwersalny 
wymiar. Jest to już nie tylko świetnie 
wyreżyserowane, ogromnie emocjo- 
nalne i piękne plastycznie widowisko 
osnute wokół mrocznych tajemnic 
Rosji, ale również dramat ludzi uwik- 
łanych w historię. 


MAŁGORZATA 
DIPONT 


Na 
AGONIJA, reż. Elem Klimow, ZSRR 





W KINACH 





TEHERAN 43 


ZSRR — SZWAJCARIA — 
FRANCJA, 1980 


Reżyseria: ALEKSANDER AŁOÓW i WŁADI- 
MIR NAUMOW. Scenariusz: Aleksander 
Ałow, Władimir Naumow i Michaił Szatrow. 
Zdjęcia: Walentin Żelazniakow. Muzyka: 
Georges Garvarentz i Mojsiej Wajnberg. 
Piosenkę „Une vie d'amour" skomponował 
i wykonuje Charles Aznavour. Scenografia: 
Jewgienij Czerniejew i Władimir Kirs. Wyko- 
nawcy: Igor Kostolewski (Andriej lijicz — 
Andre), Natalia Biełochwostikowa (Marie 
Louni — Natalia), Curd Jirgens (adwokat 
Legraine). Alain Delon (inspektor Foche), 
Armen Dżigarchanian (Max Richard), Albert 
Fiłozow (Scherner), Nikołaj Grińko (Jermo- 



















jej ojciec), Łarisa Udowiczenko (aptekarka 
Zinaida), Wsiewołod Szyłowski (księgowy 
Innokientij), Maksim Munzuk (myśliwy), 
Anatolij Panfiłow (mechanik) i inni. Produk- 
cja: Mosfilm. Barwny. Dozwolony od 15 lat. 
Czas wyświetlania: 98 min. Tytuł oryginal- 
ny: „Walentina” 


WALENTYNA 


ZSRR, 1981 


Sceriariusz na podstawie sztuki „Zeszłego 
oku w Czulimsku'' Aleksandra Wampiłowa 


lin), Georges Góret (Dennis Pew), Claude 
Jade (młoda kobieta), Nartaj Riegalin (kie- 
rowca), Wsiewołod Sanajew, Gleb Striże- 
now i inni. Produkcja: Mosfilm (Moskwa) — 
Pro Dis Film AG (Zirich) — Móditerranee 
Cinema (Paryż). Barwny. Opracowany 
w polskiej wersji językowej (reżyser dubbin- 
gu Maria Piotrowska). Dozwolony od 15 lat. 
Czas wyświetlania: 150 min. Tytuł oryginal- 
ny: „Tiegieran-43"'. 


Film sensacyjny, osnuty na tle spotka- 
nia Wielkiej Trójki w Teheranie późną je- 
sienią 1943 r.: hitlerowscy dywersanci usi- 
łują dokonać zamachu na przywódców ko- 
alicji. Po 35 latach sprawa odżywa, pocią- 
gając dalsze ofiary. Złoty Medal na festi- 
walu w Moskwie i Nagroda Główna na 
festiwalu wszechzwiązkowym w Wilnie 
w 1981 r. 





eżyseria: GLEB PANFIŁOW. Zdjęcia: Leo- 
4 Kałasznikow. Muzyka: Wadim Biber- 
m. Scenografia: Marksen Gauchman- 
żwierdłow. Wykonawcy: Inna Czurikowa 
(bufetowa Anna), Rodion Nachapietow 
(śledczy Władimir Szamanow), Jurij Gre- 
bieńszczykow (Afanasij, mąż Anny), Siergiej 


Ekranizacja dobrze znanej w Polsce 
sztuki przedwcześnie zmarłego dramatur- 
ga, dokonana przez twórcę „Początku” 
i „Proszę o głos”. Dramat skoncentrowany 
wokół trzech postaci kobiecych, zagra- 
nych przez aktorki, które potrafiły nadać 
im cechy prawdziwie tragiczne. Filozoficz- 










Kołtakow (Paweł, syn Anny), Dasza Michaj- 
łowa (Walentyna), Wasilij Korzun (Fiodor. 


na zaduma, głęboka refleksja nad ludzkim 








POŻARY I ZGLISZCZA 
CSRS, 1980 


Reżyseria: ANTONIN KACHLIK. Scenariusz 
na podstawie własnej powieści: Jiri Śvejda. 
Zdjęcia: Josef Pavek. Muzyka: Josef Bohać. 
Scenografia: Bohumil Pokorny. Wykonaw- 
cy: Zdenek Maryśka (Lumir Brabec), Sylvia 
Turbova (Lida), Josef Hajdućik (Otakar), Da- 
na Marikova (Jana), Jana Ebertova i Karel 






fia: Wiaczesław Parapanow. Wykonawcy: 
Płamena Getowa (Wera) oraz Cwetana Dan- 
kowa, Kiriakos Archiropulos, Nikołaj Soti- 
row i inni. Produkcja: Studija za Igrałni 
Fiłmi, Sofia. Barwny. Dozwolony od 15 lat 
Czas wyświetlania: 97 min. Tytuł orygina! 

ny: „Dom za neżni duszi”” 


DOM 
DLA SUBTELNYCH 


BUŁGARIA, 1980 





Reżyseria: JEWGIENI MICHAJŁOW. Scena- 
riusz: Bojan Papazow. Zdjęcia: Eli Michaj- 


łowa. Muzyka: Bożydar Petkow. Scenogra- Recenzja na str. 5 























Dellapina (Ma$kovie), Frantisek Houdek (dr 
Polak), Bożena Bóhmova i Bohumil Śmida 
(rodzice Lumira), Oldrich Vykupól (dyrektor 
Barta), Karel Smerad (Petr Cepek), Milan 
Bezditek (Pavelka) i inni. Produkcja: Filmo- 
ve Studio Barrandov. Barwny. Dozwolony 
od 15 lat. Czas wyświetlania: 93 min. Tytuł 
oryginalny: „Pożery a spaleniśte”". 


Współczesny temat rozrachunkowy: sa- 
motność człowieka uczciwego w środowi- 
sku przeżartym korupcją. 
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FAKTY 


W Moskwie uruchomione zostało 
w pełni zautomatyzowane kino „Nowo- 
rosyjsk', którego program zmieniany 
jest co siedem dni. Wszystkie czynności 
- poczynając od sprzedaży biletów 
a kończąc na wyświetlaniu filmów — 
sterowane są przez komputer. 





* 
W wyniku rozmów radziecko-japoń- 
skich zapowiedziana została realizacja 
pełnometrażowego filmu rysunkowego 
„Piętnastoletni kapitan” według klasy- 
cznej powieści przygodowej Julesa 
Verne'a 


* 

Po raz 54 Hollywoodzka Akademia Fil- 
mowa przyznała swoje nagrody — 
„Oscary”. Trzeba przyznać, że w tym 
roku nie zabrakło niespodzianek. Za 
najlepszy film anglojęzyczny uznano 
bowiem produkcję brytyjską, nie ame- 
rykańską — „Ogniste rydwany”, obraz 
nagrodzony łącznie czterema „Oscara- 
mi”. Z filmów amerykańskich cztery 
„Oscary” zdobył głośny już film przy- 
godowy Stevena Śpielberga „Poszuki- 
wacze zagubionej arki”. Wśród akto- 
rów nagrody otrzymali weterani — Hen- 
ry Fonda i Katharine Hepbum za role 
w filmie „Nad złotym stawem ''; za role 
drugoplanowe nagrodzono Maureen 
Stapleton („Czerwoni” — film o Johnie 
Reedzie w reż. Warrena Beatty) i Johna 
Gielguda (komedia „Arthur ”'). „Osca- 
ry' honorowe otrzymali: słynny nie- 
gdyś komik Danny Kaye i gwiazda lat 
40-tych, Barbara Stanwyck. Za najlep- 
szy film zagraniczny uznano węgierski 
dramat „Mefisto Istvana Szabo. Kon- 
kurował z nim „Atlantic City” Louisa 
Malle'a. 


* 

Francuska prasa twierdzi, że Catherine 
Deneuve (na zdjęciu) nigdy nie była 
jeszcze tak piękna, jak w swym najnow- 
szym filmie — „Hotel des Ameriques". 
Reżyserował Andrć Techinć, a partne- 
rem Catherine Deneuve jest Patrick 
Dewaere. 


Fot. Cinema Francais 





Mathieu 
Carriere 


Od czasów filmu „Niepokoje wycho- 
wanka Tórlessa”, w którym wystąpił 
jako kilkunastoletni chłopiec, ten nie- 
miecki aktor związany z kinem francu- 
skim, jest częstym gościem na naszych 
ekranach. Ale prawdziwą popularność 
zdobył po telewizyjnym filmie według 
Stefana Zweiga „Niecierpliwość serca”. 
Zagrał w nim porucznika armii austriac- 
kiej, który nie potrafi odpowiedzieć 
uczuciem na miłość bogatej, ale kale- 
kiej dziewczyny. Mathieu Carritre wy- 
stępował ostatnio w telewizyjnych fil- 
mach „Wojna owadów” i „Upadek do- 
mu Usher”. Mówi osobie: —- Zmieniłem 
się i nie bardzo mam już ochotę grywać 
młodzieńcze role, w jakich najchętniej 
obsadzają mnie reżyserzy. Do wyboru 
mam filmy o terrorystach i policjantach, 
uważam więc, że należy trochę pocze- 





Fot. Cine Revue 


kac. Warto nawet zniknąć na jakiś czas 
z ekranu, aby odnaleźć siebie jakby na 
nowo. 





PREMIERY 





. 
Życie 
. z . 
małżeńskie 
Jean-Loup Hubert zrealizował swój 
pierwszy film dzięki Isabelle Adjani 


Gwiazda numer jeden kina francuskie- 
go uznała, że scenariusz zasługuje na 


Thierry Lhermitte i Isabelle Adjani 





poparcie, Nosi tytuł „W przyszłym roku, 
jeśli wszystko pójdzie dobrze” i przed- 
stawia prostą, życiową historię młodej 
pary. Chłopak (Thierry Lhermitte) jest 
egoistą — ale czarującym, jeździ po Pa- 
ryżu na rowerze, usiłuje wyżyć z ryso- 
wania komiksów i nie ma nic, poza 
długami. Dziewczyna (Adjani) jest ma- 
cierzyńska, opiekuńcza, od roweru woli 
samochód Renault 5 w kolorze „zielone 
jabłuszko” i ma pieniądze. Zaczynają 
wspólne życie, a konflikt powstaje 
w momencie, gdy dziewczyna postana- 
wia urodzić dziecko i zmusić swego 
partnera do rozsądku. Z młodą parą 
kontrastuje mieszczańska, solidna para 
rodziców — Michel Dussarat i Marie- 
-Anne Chazel. Film jest dowcipny, ży- 
wiołowy i pełen optymizmu. Kino roz- 
rywkowe, ale nie pozbawione socjolo- 
gicznych ambicji. Takie filmy liczyć 
mogą zawsze na francuską publiczność. 

Młody reżyser sportretował w postaci 
bohatera po części siebie. Jest rysowni- 
kiem komiksów, napisał dwa scenariu- 
sze dla Rufusa i Guya Bedos, ale nie 
doczekał się ich realizacji Dopiero 
trzecia próba przyniosła mu powodze- 
nie. O swoim filmie mówi: „Odkryłem 
wiele pokrewieństw między komiksem 
i filmem. Pozwoliło mi to zachować 
swobodę inscenizacji i świeżość —- mam 
nadzieję, że odkrywczą — w spojrzeniu 
na problemy młodych ludzi. Posłuży- 
łem się środkami komediowymi, ale 
zależało mi na pogłębieniu obrazu sto- 
sunków obu par. W miarę realizacji 
rozrastała się postać grana przez lsabe|l- 
le Adjani. To ona zaczyna pełnić w tym 
małżeństwie rolę »męską«, bierze spra- 
wy w swoje ręce. Współczesny film oby- 
czajowy? Tak, właśnie temu gatunkowi 
chcę pozostać wierny także w następ- 
nych realizacjach” 


Kartka z Sofii 


Zagubieni 
w śniegu 


Kiedy w 1971 r. ukazała się drukiem 
powieść „Lawina” popularnej poetki 
bułgarskiej Błagi Dymitrowej, tylko 
nieliczni czytelnicy wiedzieli, że po- 
przedził ją scenariusz o tym samym 
tytule. Fabuła zarówno powieści jak 
1 scenariusza opiera się na autentycz- 
nym wydarzeniu - tragicznej śmierci 11 
młodych alpinistów w lawinie śnieżnej 
w górach Riła. Do realizacji filmu po- 
czątkowo nie doszło. Dopiero obecnie — 
po kilkuletniej pracy — podjęli temat 
reżyserzy Irina i Christo Piskow. Scena- 
riusz uległ w ich wersji zmianom, ale 
pozostały zasadnicze wątki oraz cały 
bagaż problemów moralnych. 





bot” 


„Lawina”, reż. Irina i Christo Piskow 


Należy dodać, iż Błaga Dymitrowa 
jest nie tylko poetką i autorką powieści, 
ale także tłumaczką literatury polskiej. 
Udostępniła czytelnikom bułgarskim 
„Pana Tadeusza” Adama Mickiewicza 
w przekładzie, który zyskał wysoką 
ocenę. Widzowie polscy znają także 
film „Objazd'* według jej scenariusza. 


„Lawina” jest obrazem dramatycz- 
nym, pełnym efektownych epizodów, 
rozegranych na tle majestatycznego, 
surowego piękna gór. Walka alpinistów 
ze śnieżnym żywiołem jest fabulamą 
ramą — autorzy dokonują bowiem prze- 
de wszystkim moralnej analizy współ- 
czesnego człowieka. Chodzi o problem 
odpowiedzialności — indywidualnej 
i zbiorowej, ceny, jaką człowiek płaci 
za osiągnięcie zamierzonego celu 
W splocie niełatwych kwestii niebaga- 
telną rolę odgrywają osobiste ambicje, 
egoizm, zdolność do poświęcenia i od- 
waga. W swoim czasie powieść uznano 
za „traktat moralny ”'; w filmie abstrak- 
cyjna idea nabrała konkretności. Po- 
śród potężnej, bezwzględnej przyrody, 
wśród oblodzonych skał posuwają się 
małe, prawie nięzauważalne sylwetki 
ludzi przecinając śnieżne połacie. 
A w świadomości zagubionych, skaza- 
nych na śmierć alpinistów przesuwają 
się obrazy z życia, wspomnienia nie 
spełnionych marzeń, nadziei i rozczaro- 
wań, pytania skierowane do świata. 
Jest to wyraz czysto ludzkiego pragnie- 
nia życiowego obrachunku w obliczu 
śmiertelnego niebezpieczeństwa 


Wrażenie, jakie wywiera „Lawina” 
na widzach, jest zasługą operatorów 
Cwetana Czobanskiego i Miłana 
Ognianowa. Ten ostatni nakręcił sceny 
obsuwania się masy śnieżnej oraz sek- 
wencje kaskaderskie. Zdjęcia odbywa- 
ły się w nadzwyczaj trudnych warun- 








kach, co wymagało niemałego poświę- 
cenia ze strony aktorów. Odtwórcy 
głównych ról należą do najpopularniej- 
szych w kinie bułgarskim: Wania 
Cwetkowa, Iwan Iwanow, Luben Cza- 
tałow, Paweł Popandow, Trajan Jan- 
kow, Weliko Stojanow. 
BOŻYDAR MANOW 
Sofia-press 





LUDZIE 





Steven Ford 


Ten wysoki blondyn o delikatnej twa- 
rzy nosi nazwisko dość popularne 
w świecie filmu. Żaden z jego krew- 
nych nie jest jednak związany z kinem. 
Steven Ford jest synem byłego prezy- 
denta Stanów Zjednoczonych, Geralda 
Forda. Zyskał sobie ogromną popular- 
ność jako odtwórca czołowej roli 
w amerykańskim serialu telewizyjnym 
„The young and the restless" (Młodzi 
i nieustraszeni). 


Fot. Cine Revue 














